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Prefacio

Desde tiempos inmemoriales, el arte ha sido una de las
manifestaciones mas puras y profundas del espiritu humano. A través
de los siglos, diversas civilizaciones han dejado su huella en lienzos,
esculturas, calles y pantallas, creando un legado visual que nos
conecta con nuestra historia, nuestras emociones y nuestras
aspiraciones mas profundas.

El libro Solo Arte nace con el objetivo de ofrecer una exploracién
interactiva y dindmica de las distintas corrientes artisticas que han
marcado la historia de la humanidad. Desde los estilos clasicos hasta
los movimientos contemporaneos y las propuestas visuales mas
innovadoras, esta obra proporciona un recorrido enriquecedor a
través de diversas técnicas y artistas emblematicos que han dejado
una huellaimborrable en el mundo del arte.

Gracias a la sinergia entre la creatividad humana y la inteligencia
artificial, Solo Arte se vale de tecnologias como DescarteslS,
WebSim y Pollinations.ai para ofrecer una experiencia inmersiva,
donde el lector no solo conoce la historia del arte, sino que también
interactua activamente con el contenido.

Esta obra es también un homenaje a la diversidad estilistica y a la
creatividad sin fronteras. Desde el Renacimiento hasta el arte digital,
pasando por movimientos como el impresionismo, el cubismo o el
arte pop, Solo Arte invita a descubrir el universo artistico de una
forma novedosa y dindmica. La inclusion de artistas de distintas
épocas y la fusion de estilos son una invitacion a explorar,
experimentar y disfrutar del arte en todas sus formas vy
manifestaciones.

Juan Guillermo Rivera Berrio



Nota aclaratoria

Algunas de las imagenes incluidas en este libro han sido generadas
por inteligencia artificial con el propésito de ilustrar estilos y
conceptos artisticos. Estas representaciones pueden ser similares a
las obras de artistas reales, pero no son copias exactas ni intentan
replicarlas fielmente. Su objetivo es complementar la experiencia
interactiva del libro y facilitar la exploracion de distintas corrientes
estéticas desde una perspectiva digital.

Por ejemplo, en la siguientes imagenes se observa el "Hombre de
Vitruvio" de Leonardo da Vinci, tanto el original, como el generado
por la |A Pollinations.ai:

Figura 1. Imagenes del Hombre de Vitruvio, obtenidas con la herramienta buscador de
imagenes en Google y Pollinations.
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Capitulo 1

Estilos artisticos



Nivel 1 - Corriente Principal

Pixar Animation Studios

Pixar Animation
Studios

Descripcion: Pixar es una

productora estadounidense

de animacion por

computadora conocida por

sus largometrajes animados

creados con software 3D.
Fundada en 1986, se convirtido en un referente de la
animacion 3D. Sus peliculas han sido un éxito de
taquilla y aclamadas por la critica.

Importancia: Pixar revoluciond la industria de la
animacion al popularizar las peliculas animadas en 3D.
Sus peliculas han influido en la cultura popular,
estableciendo nuevos estandares de calidad y
narracion visual en la animacién. La tecnologia de
Pixar ha avanzado significativamente las técnicas de
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Andreas Wannerstedt

Andreas Wannerstedt es un artista y director artistico afincado en
Estocolmo que crea esculturas 3D Unicas y fascinantes animaciones
en bucle. Las imagenes de Andreas son sofisticadas y extravagantes a
la vez, con formas geométricas simples y divertidas en composiciones
equilibradas, junto con texturas organicas y paletas de colores
armonizadas. Sus animaciones perfectamente sincronizadas se han
descrito a menudo como "extranamente satisfactorias”, ya que el
efecto general evoca una sensacion extranamente hipnética que hace
gue el espectador se relaje e incluso medite, ha realizando trabajos
por encargo para marcas reconocidas como Google, Omega,
Swarovski, Dropbox, Adidas, lkea, Spotify, Absolut Vodka, Red Bull,
Squarespace, etc. Sus animaciones han fascinado a millones de
espectadores en todo el mundo.

@ Pendulum vs Marble

Andreas Wannerstedt

13
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ARELA

Arte estilo acuarela

Nivel 1 - Corriente Principal

Lavado Plano

‘ Lavado Plano

Descripcion: Un lavado

plano es una capa uniforme

de color aplicada sobre un

area del papel. Se crea

manteniendo una cantidad

constante de pintura y agua
4 en el pincel y aplicando
trazos superpuestos. Los lavados planos son
fundamentales para crear cielos, fondos y areas base
en acuarelas.

Importancia: Es una de las técnicas mas basicas y
esenciales en la acuarela. Permite crear fondos suaves
y uniformes y es la base para muchas otras técnicas
mas avanzadas. Dominar el lavado plano es
fundamental para cualquier artisia de acuarela.
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Acuarelas de Durero

El primer uso conocido de Ia
acuarela en Europa es por el
pintor  renacentista italiano
Rafael Sanzio (1483-1520), quien
pintaba en grandes cartulinas
como bocetos de tapices. En
Alemania, Alberto Durero (1471-
1528) pintd acuarelas en el siglo
XV. La primera escuela de
acuarela en Europa fue liderada
por Hans Bol (1534-1593),
influida por las creaciones de
Durero. Entre los maestros
britanicos que usaron la acuarela
puede citarse incluyendo a van
Dyck, Thomas Gainsborough,
John Constable, Paul Sandby y
Joseph Mallord William Turner, Figura 1.1. Castillo de Innsbruck
considerado por algunos autores courtyard por Alberto Durero (Web
precursor de las técnicas que Gallery of Art, wikimedia, Dominio
posteriormente desarrollarian las piiblico)
vanguardias. En la pintura espanola del siglo XX pueden citarse
artistas como Julio Quesada, Ceferino Olivé, Francisco Bonnin
Guerin, José Comas Quesada o Alberto Manrique.

Durero es, al igual que Rembrandt y Francisco de Goya, uno de los
escasisimos genios del arte europeo que crearon con igual dedicacion
pinturas y grabados. De hecho, la produccién dureriana grabada y
sobre papel (dibujos, acuarelas) es numéricamente muy superior a la
pictorica (Wikipedia).
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Arte Callejero

Nivel 1 - Corriente Principal

Banksy's 'Girl with Balloon'

Banksy's 'Girl with
Balloon’

Descripcion: Una de las
obras mas iconicas de
Banksy, 'Girl with Balloon’,
representa a una nina
alcanzando un globo rojo en
forma de corazon. La
imagen aparecio por primera vez como un graffiti en
Londres y se ha reproducido ampliamente. Su estilo
sencillo pero impactante y su tema universal la han
convertido en un simbolo reconocible del arte callejero.

Importancia: Elevo el arte callejero a la corriente
principal, demostrando su potencial para comentar
sobre temas sociales y politicos. Su autodestruccion
parcial en una subasta de Sotheby's en 2018 anadié
otra capa de significado y controversia, resaltando la
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La nina con globo de Bansky

Girl with Balloon (también, Balloon Girl o Girl and Balloon ) es una
serie de murales con esténcil realizados en Londres por el artista de
grafiti Banksy , que comenzé en 2002. Representan a una nina con la
mano extendida hacia un globo rojo en forma de corazén que se lleva
el viento. Las ubicaciones de esta obra incluyen murales callejeros en
Shoreditch y la orilla sur de Londres en el puente de Waterloo y otros
murales estaban por todo Londres, aunque ninguno permanece alli.

Banksy ha utilizado varias veces variantes de este diseno para apoyar
campanas sociales: en 2005 sobre el muro de Cisjordania, en 2014
sobre la crisis de refugiados sirios y también sobre las elecciones
britanicas de 2017. Una encuesta de Samsung de 2017 clasificé a Girl
with Balloon como la obra de arte favorita nimero uno del Reino
Unido (Wikipedia).

Figura 1.2. Banksy Girl and Heart Balloon (Dominic Robinson, wikimedia, CC BY-SA
2.0).
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Arte digital

Nivel 1 - Grado de Consumo

Beeple's 'EVERYDAYS: The First 5000 Days'

Beeple's
'‘EVERYDAYS: The
First 5000 Days'

Descripcion: Esta obra de

arte digital es un collage de

las primeras 5000 obras

diarias de Beeple. Fue

vendida como un NFT en
Christie's en 2021.

Importancia: La venta de 'EVERYDAYS' por $69.3
millones marcé un momento crucial para el arte digital,
validandolo como una forma de arte legitima en el
mercado del arte tradicional. Impulsé |a adopcion de
NFTs y el arte criptografico, abriendo nuevas vias para
los artistas digitales monetizar su trabajo.
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Todos los dias: los primeros 5000 dias

Everydays: the First 5000 Days es una obra de arte digital creada por
Mike Winkelmann, conocido profesionalmente como Beeple. La obra
es un collage de 5000 imagenes digitales creadas por Winkelmann
para su serie Everydays. Su token no fungible (NFT) se vendié por 69,3
millones de ddlares en Christie's en 2021, lo que lo convierte en el
token no fungible mas caro de la historia.

Everydays fue adquirido por el
programador con sede en
Singapur Vignesh Sundaresan, un
inversor en criptomonedas vy
fundador del proyecto Metapurse
NFT, también conocido en linea
por su seuddénimo MetaKovan.
Sundaresan pagé por la obra de
arte usando 42.329 Ether. Tanto
el comprador Sundaresan como el
vendedor Winkelmann tenian un
interés personal en aumentar el
precio de la obra, con el fin de
atraer la atencién e impulsar las Figura 1.3. Una de las 5000 imagenes
ventas de un activo especulativo utilizadas en la obra de arte (Mike
relacionado con otras veinte  YVinkelmann, wikimedia, CCBY 4.0).
obras de Beeple, a las que llamaron "tokens B20". Winkelmann se
inspiré en el artista britanico Tom Judd y comenzé el proyecto diario
el 1 de mayo de 2007. Algunas de las imagenes involucran figuras de
la cultura pop, incluidos Jeff Bezos y Donald Trump, y estan
organizadas cronoldégicamente. Algunas de las imagenes anteriores
estan dibujadas a mano y no producidas por computadora
(Wikipedia).
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Art Nouveau

Nivel 1 - Corriente Principal

Metropolitano de Paris

e, y
o,

S .?1 Metropolitano de Paris

,--,'1"';,5',1“ 2 né? Descripcion: Las entradas
o ;ﬂmc; .‘ ‘¥ del Metropolitano de Paris,

"i';_ s . disefadas por Hector
o T '-_ﬂ“- " 5~ Guimard, son ejemplos
" ) - S iconicos del Art Nouveau.
! - * ' Caracterizadas por sus
— . ~ formas organicas, motivos
inspirados en plantas y el uso de hierro forjado, estas
entradas adornaban la ciudad de Paris. Fueron
construidas inicialmente entre 1900 y 1913.

e FTINT
A 1
L=

/

Importancia: Estas entradas simbolizaban la
modernidad y el progreso tecnolégico de Paris a
principios del siglo XX. Se convirtieron en simbolos
reconocibles al instante de la ciudad y contribuyeron al
desarrollo de una identidad visual distintiva para el
sistema de metro. Su disefio innovador influyé en la

20
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El Art Nouveau de Hector Guimard

Hector Guimard (Lyon, Francia,
10 de marzo de 1867-Nueva
York, 20 de mayo de 1942) fue un
arquitecto francés, representante
principal del Art Nouveau en
Francia.

— e

TMETROPOLITATY

Z4nn '_ En el paisaje internacional del

"~ | modernismo, Guimard representa
la figura de francotirador aislado:
no deja ningun discipulo, ni
ninguna escuela, y por eso se
intentd durante mucho tiempo
considerarlo como un
protagonista secundario de este
movimiento; una ausencia de
posteridad que contrasta con la

Figura 1.4. Entrada a la estacion de profusion formal vy tipologica
metro Abbesses en Paris (foto de Steve extraordinaria de su obra
Cadman, wikimedia, CC BY-SA 2.0).

arquitecténica 'y  decorativa,
donde el arquitecto da lo mejor de si mismo en aproximadamente
guince anos de actividad creativa.

Guimard crea verdaderas composiciones abstractas que se adaptan
con la misma facilidad a la vidriera (hotel Mezzara, 1910), al panel de
ceramica (casa Coilliot, 1898), al hierro forjado (Castel Henriette,
1899), al papel pintado (Castel Béranger, 1898), o al tejido
(Wikipedia).
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Arte pop

Nivel 1 - Corriente Principal

Andy Warhol's 'Campbell's Soup Cans'

Andy Warhol's
‘Campbell's Soup
Cans’

Descripcion: Andy Warhol

creo "Campbell's Soup

Cans' en 1962, compuesta

por treinta y dos lienzos,

cada uno representando
una variedad diferente de sopa enlatada Campbell's.
La obra se produjo utilizando un proceso de serigrafia,
que permitia la produccion en masa y la
reproducibilidad, caracteristicas clave del arte pop. La
eleccion de la sopa enlatada como tema reflejaba la
fascinacion del arte pop por la cultura de consumo y
los objetos cotidianos.

Importancia: Esta serie es uno de los ejemplos mas
iconicos del arte pop, encapsulando su celebracion de

22
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Andy Warhol y el Pop Art

Andy Warhol (Pittsburgh, 6 de
agosto de 1928-Nueva York, 22
de febrero de 1987) fue un artista G?Zm/jﬁéﬂ[
plastico y actor estadounidense
que desempend un papel crucial :
en el nacimiento y desarrollo del
pop art. Tras una exitosa carrera
como ilustrador profesional,
Warhol adquirié fama mundial
por su trabajo en pintura, cine de
vanguardia y literatura,
notoriedad que vino respaldada
por una habil relaciéon con los
medios y por su rol como guru de
la modernidad (Wikipedia).

Figura 1.5. Las cuatro latas de Sopa de
tomate Campbell del 50° aniversario "Art
Of Soup" (foto de Thomas Altfather
Good, wikimedia, CC BY-SA 4.0).

Lo que es genial de este pais es que Estados Unidos ha iniciado
una tradicion en la que los consumidores mas ricos compran
esencialmente las mismas cosas que los mas pobres. Puedes estar
viendo la tele, ver un anuncio de Coca-Colay sabes que el
Presidente bebe Coca-Cola, Liz Taylor bebe Coca-Colay piensas
qgue tu también puedes beber Coca-Cola. Una cola es unacola,y
ningun dinero del mundo puede hacer que encuentres una cola
mejor que la que esta bebiéndose el mendigo de la esquina. Todas
las colas son la misma y todas las colas son buenas. Liz Taylor lo
sabe, el Presidente lo sabe, el mendigo lo sabe, y tu lo sabes (Andy
Warhol).
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Barroco

Nivel 1 - Corriente Principal

La Plaza de San Pedro, Roma

La Plaza de San
Pedro, Roma

% Gian Lorenzo Bemini, la
; ‘fi Plaza de San Pedro es un

vasto espacio frente a la

Basilica de San Pedro en el

Vaticano. Se caracteriza por
sus grandiosas columnatas doricas que abrazan
simbdlicamente a los visitantes. La plaza ejemplifica la
escala y la teatralidad tipicas de la arquitectura
barroca.

Importancia: La plaza es un importante lugar de
encuentro para peregrinos y visitantes del Vaticano. Su
disefio facilita grandes reuniones y ceremonias
papales, reforzando el poder y la influencia de la
Iglesia Catodlica. Es considerada una obra maesira de
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Barroco: un concepto polisémico

El término «barroco» proviene de un vocablo de origen portugués
(barréco), cuyo femenino denominaba a las perlas que tenian formas
irregulares (como en castellano el vocablo «barruecas»). Surgié en el
contexto de la critica musical: en 1750, el ensayista francés Noél-
Antoine Pluche comparé la forma de tocar de dos violinistas, uno mas
sereno y otro mas extravagante, comentando de este ultimo que
«trata a toda costa de sorprender, de llamar la atencién, con sonidos
desaforados y extravagantes. No parece sino que de esta manera se
tratase de bucear en el fondo de los mares para extraer berruecos
[baroc en francés] con grandes esfuerzos, mientras en tierra firme
seria posible encontrar con mucha mas facilidad joyas valiosas».
«Barroco» fue en origen una palabra despectiva que designaba un
tipo de arte caprichoso, grandilocuente, excesivamente recargado.

Figura 1.6. Plaza de San Pedro, en la Ciudad del Vaticano, vista desde la cipula de la
Basilica (foto de Diliff, wikimedia, CC BY-SA 3.0).
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Bauhaus

Nivel 1 - Corriente Principal

Fundacion de la Bauhaus en Weimar

Fundacion de Ia
Bauhaus en Weimar

Descripcion: La Bauhaus

fue fundada en 1919 en

Weimar, Alemania, por

Walter Gropius. Su objetivo

era unir arte, artesania y

tecnologia en una nueva
forma de arte total. La escuela buscaba romper con las
tradiciones académicas y abrazar la funcionalidad y la
simplicidad en el disefio.

Importancia: La Bauhaus revoluciond la educacion
artistica y arquitectdnica, influyendo en el desarrollo del
disefio moderno en todo el mundo. Sus principios de
funcionalidad, simplicidad y unidad de las artes se
convirtieron en la base del estilo internacional y del
disefno industrial modermno. Su enfoque interdisciplinario
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La Bauhaus de Walter Gropius

La Staatliche Bauhaus ('Casa de la
Construccion Estatal'), o)
simplemente Bauhaus, fue Ila
escuela de arquitectura, diseno,
artesania y arte fundada en 1919
por Walter Gropius en Weimar
(Alemania).

El nombre Bauhaus deriva de la
unién de las palabras en aleman
Bau, ‘"construccién', y Haus,
"casa"; irénicamente, a pesar de
su nombre y del hecho de que su
fundador fuera arquitecto, la
Bauhaus no tuvo un
departamento de arquitectura en
los primeros anos de su
existencia. Sus propuestas Y  Figura1.7. Walter Gropius (1883-1969),
declaraciones de intenciones  fundadory director delaEscueladela
participaban de la idea de una Bauhaus.(?919j1928)..(f(.)toc’|e.Louis
. Held, wikimedia, Dominio publico).
necesaria reforma de las B
ensefanzas artisticas como base para wuna consiguiente
transformacion de la sociedad burguesa de la época, de acuerdo con
el pensamiento de su fundador (Wikipedia).

Arquitectos, escultores, pintores, ... debemos regresar al trabajo
manual ... Establezcamos, por lo tanto, una nueva cofradia de
artesanos, libres de esa arrogancia que divide a las clases sociales
y que busca erigir una barrera infranqueable entre los artesanos y
los artistas (Walter Gropius).
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Blanco y negro

Nivel 1 - Corriente Principal

Fotografia de Ansel Adams

Fotografia de Ansel
G ET S

Descripcion: Ansel Adams

fue un fotégrafo

estadounidense conocido

por sus fotografias en

blanco y negro del Oeste

Americano, particularmente
el Parque Nacional de Yosemite. Su trabajo se
caracteriza por su nitidez, alto rango dinamico y
composicion cuidadosa.

Importancia: Adams ayudo a elevar la fotografia a la
categoria de bellas artes. Su trabajo ha influenciado a
generaciones de fotografos y su defensa de la
conservacion de la naturaleza ha tenido un impacio
duradero en la politica medioambiental.
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Fotografo Ansel Adams

Ansel Adams fue un fotografo
estadounidense, conocido por
desarrollar el llamado sistema de
zonas junto con Fred Archer. Fue
conocido por sus fotografias en
blanco y negro de paisajes del
pargue nacional de Yosemite en
Estados Unidos y como autor de
nUMerosos libros sobre
fotografia, como su trilogia de
manuales de instruccion técnica
(La camara, El negativo y La
copia).

Su sistema de zonas es una
demostracion de como la camara
o el fotdmetro (o exposimetro) de
la misma mide el gris medio de
18% de reflectancia como zona
media. El fotégrafo debe
aumentar la  exposiciéon (o

Figura 1.8. Cataratas de Yellowstone
(1941). (foto de Ansel Adams, wikimedia,
Dominio publico).

disminuirla) dependiendo de cuantos pasos de gris quiera fijar como

punto de medicién (Wikipedia).

Espero ansioso nuevos procesos y nuevos desarrollos. Creo que la
imagen electrdnica sera el préoximo gran avance. Estos sistemas
tendran caracteristicas estructurales ineludibles, y tanto los
artistas como los técnicos deberan hacer un renovado esfuerzo
para comprenderlos y controlarlos (Ansel Adams).
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Cartoon

Nivel 1 - Corriente Principal

Mickey Mouse de Walt Disney

Mickey Mouse de Walt
Disney

Descripcion: Mickey

Mouse, creado por Walt

Disney y Ub Iwerks en 1928,

es un personaje de dibujos

animados antropomarfico y

se ha convertido en un
simbolo internacional de The Walt Disney Company. Su
debut fue en los cortos de cine 'Steamboat Willie' y
'Plane Crazy'.

Importancia: Mickey Mouse catapulid a Disney a la
fama y establecio el estandar para personajes de
dibujos animados entranables. Representod innovacion
en animacion con sonido sincronizado y se convirtioé en
un icono cultural duradero.
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Hanna-Barbera

Hanna-Barbera Productions, Inc.
fue un estudio de animacion
estadounidense. La compania fue
fundada en 1957 por los
directores del estudio de
animaciéon de Metro-Goldwyn-
Mayer, William Hanna y Joseph
Barbera, con la cual se dedicaron
a la produccién de comerciales de
television.

Figura 1.10. Pedro picapiedra y Pebbles
(Printerval, CC BY-NC 4.0).

Figura 1.9. Algunos personajes de
Hanna-Barbera (Flickr, CC BY-NC-ND
2.0).

Aunque fue uno de los estudios

criticados por sus limitadas
técnicas de animacion, Hanna-
Barbera produjo exitosas series
como: Tiro Loco McGraw, El Oso
Yogui, Don Gato, Los Picapiedra,
Los Supersénicos y Scooby-Doo!,
los cuales, se convirtieron en
iconos de la cultura popular
estadounidense. De hecho, las
primeras producciones del
estudio entre las décadas de
1950 y 1960 fueron revaluadas,
siendo relacionadas como una
mezcla entre las animaciones
teatrales de los estudios de
Warner Bros. y UPA.
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Nivel 1 - Corriente Prin

Tintin

Tintin

Descripcion: Tintin es una
serie de comics creada por
el historietista belga
Georges Remi (1907-1983),
mas conocido como Hergé.
La serie es uno de los
cOmics europeos mas
populares del siglo XX. Se ha traducido a mas de 100
idiomas y se han vendido mas de 200 millones de
copias.

Importancia: Tintin establecié muchos de los tropos de
los comics europeos. Su estilo de ‘linea clara’ influyé
en generaciones de artistas. Las historias introdujeron
a los lectores en diversas culturas y acontecimientos
historicos.
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Las aventuras de Tintin

Georges Prosper Remi fue un historietista belga, mas conocido por el
seudénimo artistico Hergé, fue el creador de "Las aventuras de
Tintin" en 1929, que todavia hoy siguen ejerciendo una importante
influencia en el mundo de la historieta, particularmente en Europa.

Los siete primeros episodios de las aventuras de Tintin se publicaron
por entregas en Le Petit Vingtiéme, suplemento del diario belga de
orientacién catélica Le Vingtiéme Siécle, entre 1929 y 1939 (la
publicacién de la octava, Tintin en el pais del oro negro, quedd
interrumpida en 1940 al producirse la invasién alemana de Bélgica,
aunque el autor la reanudaria anos después). Posteriormente, las
aventuras de Tintin aparecieron en otras publicaciones: el diario Le
Soir, durante la ocupacién alemana de Bélgica, entre 1940y 1944;y
el semanario Tintin, desde 1946 hasta 1976. Todas las aventuras del
personaje fueron después recogidas en albumes independientes y
traducidas a numerosos idiomas (Wikipedia).

Figura 1.11. Grafiti de varios personajes de Tintin (foto de William Murphy en
Wikimedi, CC BY-SA 2.0).
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Arte cubista

Nivel 1 - Corriente Principal

Les Demoiselles d'Avignon

Les Demoiselles
d'Avignon

Descripcion: Pintado por

Pablo Picasso en 1907, Les

Demoiselles d'Avignon es

considerado una obra proto-

cubista y un punto de

inflexion en el desarrollo del
arte moderno. Representa a cinco prostitutas en un
burdel de Barcelona, utilizando formas fragmentadas y
perspectivas miltiples inspiradas en el arte africano y
las esculturas ibéricas. La pintura rompe con las
convenciones tradicionales de representacion y
perspectiva.

Importancia: Revoluciond la forma en que los artistas
representaban el espacio y la forma, influyendo en
movimientos artisticos posteriores como el futurismo y
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Violiny Paleta de Braque

Cuando Braque present6 algunos de sus cuadros
en el Salén de Otono de 1908, el comité de
seleccion los rechazd y después se burld de
semejantes monstruosidades. Matisse, miembro
del jurado dijo que “Braque habia presentado
arte hecho de cubitos”.

Habia nacido el cubismo, nombre que quizas
complica mas la comprensién de un movimiento
ya de por si complicado.

En realidad no hay cubos. Mas bien lo contrario.
El cubismo consiste reconocer la naturaleza
bidimensional del lienzo y no recrear Ia
tridimensionalidad (cosa que precisamente
pretende el cubo).

Para mirar un cubo, hace falta un sélo punto de
vista, y lo que querian artistas como Braque o
Picasso, inspirados por Cezanne, es mirar un
objeto desde todos los puntos de vista posibles.

Para entendernos, es como desmontar una caja de cartén y dejarla
completamente abierta en una superficie plana, mostrando todo a la
vez,y entrelazado.

Por eso el cubismo tiene unos colores tan sobrios. En “Violin y paleta”
Braque utiliza ocres y verdes, y el violin, por ejemplo, se ve por tanto
desde varios puntos diferentes: desde arriba, desde abajo, y todo a la
vez y las transiciones entre planos se hacen mediante variaciones
subtonales hacia el oscuro (Miguel Calvo Santos, CC BY 4.0).
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i DIBUJO A LAPIZ |

Dibujo a lapiz

Nivel 1 - Corriente Principal

Dibujos anatomicos de Leonardo da Vinci

Dibujos anatomicos
de Leonardo da Vinci

Descripcion: Leonardo da
Vinci, un renombrado artista
e inventor del Renacimiento,
produjo extensos dibujos
anatomicos utilizando lapiz y
otros medios. Estos dibujos
detallaban la estructura esquelética, los musculos y los
oérganos humanos con una precision sin precedenties.
Su objetivo era comprender la mecanica y las
proporciones del cuerpo humano para mejorar su
habilidad artistica y su conocimiento cientifico.

Importancia: Los dibujos anatomicos de da Vinci
revolucionaron la comprension de la anatomia humana
en el arte y la ciencia. Influyeron en generaciones de
artistas y cientificos, proporcionando una base para el
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Las proporciones de la cabeza, segun da
Vinci

Leonardo da Vinci, mas que un
artista, era un cientifico
interesado en todos los campos
del conocimiento humano. Y una
de sus grandes pasiones eran los
estudios anatdmicos del cuerpo
humano que fue perfeccionando
a lo largo de su vida mediante
algunas autopsias de cadaveres
(a pesar de que esta practica
estaba prohibida). Se cree que
pudo diseccionar unos treinta : AR IR SR
cadaveres con los que dibujo con B
detalle y claridad gran parte de 1R AR

%

ey

los 6rganos del cuerpo, aun a ’
riesgo de ser acusado de

o &
necrofilia.

Inventos suyos son, por citar sélo algunos asombrosos artilugios, el
helicéptero, el tanque, el submarino y el automovil.

Aqui vemos un ejemplo de uno de sus bocetos en papel, donde
podemos observar su famosa escritura especular, de izquierda a
derecha, de tal modo que las anotaciones sélo pueden ser leidas
vistas en un espejo.

Segun el artista, estas son las proporciones de una cabeza humana de
perfil, y no vamos a ser nosotros quienes cuestionemos tales estudios
(Miguel Calvo Santos, CC BY 4.0).
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ESTILO DISNEY !

Estilo Disney

Nivel 1 - Corriente Principal

Animacion de Personajes Expresivos

Animacion de
J! Personajes
Expresivos

Descripcion: El estilo
Disney se caracteriza por
personajes altamente
expresivos, con rasgos
faciales exagerados y
movimientos fluidos. Esta expresividad ayuda a
transmitir emociones y conectar con el publico a un
nivel personal. Se enfatiza el 'squash and stretch’, una
técnica que deforma los objetos para simular peso y
flexibilidad, creando un efecto comico y dinamico.

Importancia: La expresividad de los personajes se ha
convertido en un sello distintivo de Disney, influyendo
en la animacion a nivel mundial. Permite contar
historias complejas y evocar emociones fueries en
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Simplemente Disney

The Walt Disney Company,
también llamado simplemente
Disney, es el conglomerado de
medios de comunicaciéon vy
entretenimiento estadounidense
mas grande del mundo.

Fundada por Walt Disney y Roy
O. Disney el 16 de octubre de
1923, el estudio empezaria a
competir en 1928 contra
Fleischer  Studios con los
cortometrajes de Mickey Mouse y
Silly  Symphonies; y en 1930 Figura 1.12. Imagen de Mickey Mouse,
empezaria la produccién de Snow generada con Pollinations.ai, desde el

White and the Seven Dwarfs  Chatbot(ImagenGen +, HuggingChat).
(Blanca Nieves y los siete enanos), que seria estrenada en 1937, la
cual tuvo éxito al poco tiempo de fundarse la compania, con un valor
de produccién de 1 250 000 dolares. Este largometraje haria que la
compania empezara a tener reconocimiento, hasta el dia de hoy.

La pelicula de imagen real de Walt Disney Pictures de 2006 Piratas
del Caribe: El Cofre del Hombre Muerto fue el mayor éxito de Disney
hasta la fecha y la tercera pelicula mas taquillera de la historia,
recaudando un poco mas de mil millones de ddlares en taquilla. Las
peliculas de Disney-Pixar Ratatouille (2007) y WALL-E (2008) fueron
un gran éxito, con WALL-E ganando el Oscar a la Mejor Pelicula
Animada. El 20 de marzo de 2019, Disney adquirié los activos de 21st
Century Fox, lo que la convierte en la mayor adquisicién en la historia
de Disney (Wikipedia).
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Arte expresionista

Nivel 1 - Corriente Principal

El Grito de Edvard Munch

Q El Grito de Edvard

Munch

Descripcion: Pintada en

1893, El Grito es quizas la

imagen mas iconica del

expresionismo. Representa

una figura angustiada contra

un cielo rojo sangre,
simbolizando la angustia existencial moderna. Su
intensidad emocional y su imagineria visceral la han
hecho perdurablemente popular.

Importancia: Se ha convertido en un simbolo universal
de ansiedad y alienacion. Influyd profundamente en el
desarrollo del movimiento expresionista,
particularmente en su enfoque en la subjetividad y la
distorsion emocional.
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La angustia en
Edvard Munch

Edvard Munch fue un pintor y
grabador noruego. Sus
evocadoras obras sobre la
angustia influyeron profunda-
mente en el expresionismo
aleman de comienzos del siglo XX.

El pintor decia de si mismo que,
del mismo modo que Leonardo da
Vinci habia estudiado la anatomia
humana y diseccionado cuerpos,
él intentaba diseccionar almas.
Por ello, los temas mas frecuentes

Figura 1.13. El grito (1893), 6leo, temple
y pastel sobre cartén, 91 x 74 cm, Galeria
en sus obras fueron los Nacional de Oslo (Edvard Munch en

relacionados con los sentimientos Wikimedia, Dominio publico).

y las tragedias humanas, como la

soledad (Melancolia), la angustia (El grito), la muerte (Muerte de un
bohemio) y el erotismo (Amantes, El beso). Se le considera precursor
del expresionismo, por la fuerte expresividad de los rostros y las
actitudes de sus figuras.

Edvard Munch seria clasificado como simbolista y como
representante temprano del expresionismo, que seria la tendencia
artistica predominante en la primera mitad del siglo XX. Desde muy
joven, en la década de 1880, el artista Munch buscaba expresar sus
experiencias emocionales en el arte. Se anticipé al cambio que
inundaria la década de 1890 hacia lo subjetivo y lo psicoldgico. La
tematica existencial como la angustia, la muerte, el amor, los celos y la
melancolia se vuelven fundamentales en su obra (Wikipedia).

41


https://proyectodescartes.org/iCartesiLibri/materiales_didacticos/Solo_Arte/images/grito.jpg
https://proyectodescartes.org/iCartesiLibri/materiales_didacticos/Solo_Arte/images/grito.jpg
https://commons.wikimedia.org/w/index.php?curid=6954149
https://es.wikipedia.org/wiki/Edvard_Munch

Estilo Fantasia

Nivel 1 - Corriente Principal

llustraciones de El Sefior de los Anillos por Alan Lee

llustraciones de El
Senor de los Anillos
por Alan Lee

Descripcion: Alan Lee es
un ilustrador conceptual
britanico conocido por su
trabajo en las adaptaciones
cinematograficas de El
Seiior de los Anillos y El Hobbit. Su estilo combina
acuarelas detalladas con un sentido de la grandiosidad
y la atmosfera, dando vida a la Tierra Media de Tolkien.

Importancia: Las ilustraciones de Lee ayudaron a
definir la apariencia visual de las peliculas de El Sefior
de los Anillos, ganando un Premio de la Academia por
su trabajo de diseno artistico. Sus disefnios influyeron
en la forma en que se imagina el arte fantastico,
estableciendo un estandar para la representacion de
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La ciencia ficcion fantastica de HR Giger

Hans Ruedi Giger, también
conocido como Hans Rudi Giger,
fue un artista grafico y escultor
suizo. Es muy conocido por sus
colaboraciones en el mundo del
cine, mas especificamente en la
serie filmica de Alien.

Giger entré en el cine de la mano
de Alejandro Jodorowsky, a quien
se lo recomendd Salvador Dali en
Cadaqués en 1973, para el
proyecto Dune (1973-1977), en el
que también estaba, junto a
Jodorowsky 'y Moebius, el
guionista 'y disefador Dan

O'Bannon, que fue quien Figura 1.14. “Harkonnen Chair” en el Bar

incorpord a Giger al proyecto de  Giger de Gruyéres (Friburgo) , 2023.
Alien a principios de 1978. (Conceptuel en Wikimedia, CCO).

Desde entonces, 1979, Giger fue conocido entre el gran publico por
disenar y desarrollar, junto a Carlo Rambaldi, la criatura y algunos
escenarios de la pelicula Alien, el octavo pasajero, de Ridley Scott.
Por este trabajo obtuvo en 1980 el Oscar al mejor disefio escénico.

En la obra de Giger podemos encontrar la influencia de artistas de
tendencia fantastica, simbdlica, expresionista u onirica como Johann
Heinrich Fussli, Alfred Kubin, Bruno Schulz o de corte surrealista
como Dado, Roland Topor o Salvador Dali, entre otros. También se ve
reflejada la época de posguerra en la que vivid sus primeros anos de
vida (Wikipedia).
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Fauvismo

Nivel 1 - Corriente Principal

Henri Matisse como Lider

T Qu Henri Matisse como

Lider

Descripcion: Henri Matisse

es ampliamente reconocido

como el lider del movimiento

fauvista. Su uso audaz del

color y sus composiciones

simplificadas sentaron las
bases estéticas del Fauvismo. Matisse buscaba
expresar emociones a través del color en lugar de
representar la realidad visuaimente.

Importancia: El liderazgo de Matisse ayudé a definir el
Fauvismo como un movimiento distinto dentro del arte
moderno. Su obra inspiré a otros artistas a explorar la
expresividad del color y a romper con las convenciones
tradicionales. El estilo de Matisse influyé en
generaciones de artistas posteriores.
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El fauvismo de André Derain

André Derain, quizas el mas radical de los fauvistas. En cierto sentido,
y pese a la personalidad arrolladora de Matisse, fue el alma de esas
«fieras salvajes» que usaban la «forma a través del color». Pero ante
todo era un artista libre, por lo que tocé muchas mas corrientes
pictéricas, incluida las «tradicionales». También fue escultor,
ilustrador y escenégrafo (Miguel Calvo Santos, CC BY 4.0).

Puente Channg Cross

Imagenes de dominio publico, tomadas de WikiArt.
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Fotografia

Nivel 1 - Corriente Principal

Pictorialismo

Pictorialismo

Descripcion: El
pictorialismo fue un
movimiento fotografico
internacional que florecio
go#¢ desde alrededor de 1885
2.~ “#4 hasta 1915. Los
wwa ¥ pictorialistas buscaban que
la fotografia fuera reconocida como una forma de arte
importante, similar a la pintura o el grabado. A menudo
utilizaban enfoques suaves, impresiones en tonos
sepia y procesos de manipulacion para crear imagenes
que se asemejaran a pinturas.

Importancia: Elevo Ia fotografia al estatus de arte,
influyendo en la estética fotografica modema y
abriendo el camino a la fotografia como medio de
expresion artistica. Ayudo a legitimar la fotografia como
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El pictorialismo

El pictorialismo es un movimiento
fotografico de pretensiones
artisticas que se desarrolla a nivel
mundial entre finales de los anos
1880 y el final de la Primera
Guerra Mundial. El nombre del
movimiento deriva del término
inglés picture (imagen, cuadro,
pintura, fotografia) y no de paint
(pintura), razén por la cual resulta
erroneo hablar de fotografia
pictérica o pictoricista, términos
que vendrian a referirse a la
fotografia academicista, corriente
gue si que se encuentra muy
relacionada con la pintura.

Surge como reaccion a la
fOtOg_raﬁa de aﬁcpnados, Figura 1.15. Winter - Fifth Avenue,
considerada vulgar y nacida con  fotografia de Alfred Stieglitz realizada en
la comercializacién de la cdmara 1892 (Wikimedia, Dominio publico).
fotografica de Kodak, que se

extiende rapidamente por todo el mundo en tanto no se requerian
conocimientos técnicos para su uso. También se contrapone a la
Fotografia academicista reivindicando los valores propios de la
fotografia para la realizacion de obras de arte en plena igualdad con
otras disciplinas artisticas (pintura, escultura, arquitectura). Es por
ello que se renuncia a la imitacién de la pintura. Los fotografos del
pictorialismo se definen como artistas en la linea de las teorias del
romanticismo propias del siglo XIX (Wikipedia).
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Arte futurista

Nivel 1 - Corriente Principal

La Ciudad Se Levanta de Umberto Boccioni

La Ciudad Se Levanta
de Umberto Boccioni

Descripcion: Esta pintura

de 1910-1911 representa la

construccion de una nueva

ciudad. Muestra la energia y

el dinamismo del trabajo y la

tecnologia, temas centrales
del futurismo. La pintura captura el movimiento y la
velocidad a través de pinceladas dinamicas y colores
vibrantes.

Importancia: Es un ejemplo fundamental de la pintura
futurista, que captura la fascinacion del movimiento con
la industrializacion y la modernidad. La obra influyé en
el desarrollo posterior del arte futurista y el cubismo,
ademas de simbolizar la vision futurista de un futuro
impulsado por la tecnologia y el progreso.
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Los futuristas

El futurismo surgié en Milan, Italia, impulsado por Marinetti. Este
movimiento buscaba romper con la tradicién, el pasado y los signos
convencionales que la historia del arte consideraba como elementos
principales a la poesia, el valor, la audacia y la revolucién, ya que se
pregonaba el movimiento agresivo, el insomnio febril, el paso
gimnastico, el salto peligroso y la bofetada irreverente. Tenia como
postulados: la exaltacion de lo sensual, lo nacional y guerrero, la
adoracion de la maquina, el retrato de la realidad en movimiento, lo
objetivo de lo literario y la disposicién especial de lo escrito, con el fin
de darle una expresion plastica (Wikipedia).
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Figura 1.16. Los futuristas italianos Luigi Russolo, Carlo Carra, Filippo Tommaso
Marinetti, Umberto Boccioni y Gino Severini en frente de Le Figaro, en Paris, el 9 de
febrero de 1912 (Anénimo en Wikimedia, Dominio publico).

49


https://es.wikipedia.org/wiki/Futurismo
https://proyectodescartes.org/iCartesiLibri/materiales_didacticos/Solo_Arte/images/futuro.jpg
https://proyectodescartes.org/iCartesiLibri/materiales_didacticos/Solo_Arte/images/futuro.jpg
https://commons.wikimedia.org/w/index.php?curid=37641771

Arte Gotico

Nivel 1 - Corriente Principal

Catedral de Notre-Dame de Paris

Catedral de Notre-
Dame de Paris

Descripcion: Notre-Dame
es un ejemplo
paradigmatico de la
arquitectura gaética francesa.
Su construccion comenzo
en 1163 y continué durante
mas de un siglo. Es famosa por sus arbotantes,
vidrieras de roseton y esculturas ornamentadas.

Importancia: La catedral es un simbolo importante de
Paris y Francia, tanto religiosa como culturalmente.
Sirvié como inspiracion para innumerables obras de
arte y literatura. La catedral atraia a millones de
visitantes cada ano antes del incendio de 2019, lo que
demuestra su atractivo perdurable.



https://proyectodescartes.org/iCartesiLibri/materiales_didacticos/Solo_Arte/interactivos/arte_estilo_g_tico_research/index.html

Escultura gotica

La escultura goética evolucioné desde un estilo alargado vy rigido, auin
en parte romanico, hacia un sentimiento espacial y naturalista a
finales del siglo XIl y principios del siglo Xlll. La influencia de las
esculturas griegas y romanas que aun se conservaban se
incorporaron al tratamiento de las telas, las expresiones faciales y la
pose (Wikipedia).
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Imagenes tomadas de Wikimedia, con licencia CC BY-SA 3.0.
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Arte hiperrealista

Nivel 1 - Corriente Principal

Ron Mueck's '‘Boy'

Ron Mueck's 'Boy’

Descripcion: Ron Mueck es

conocido por sus esculturas

hiperrealistas de figuras

humanas. 'Boy' es una

escultura monumental de un

nifio encogido, exhibida en

; la Bienal de Venecia en

2001. La escultura esta hecha de fibra de vidrio y
silicona, dando una apariencia increiblemente realista.

Importancia: 'Boy' catapulté a Mueck a la fama
internacional, demostrando el impacto del
hiperrealismo a gran escala. Marco un punto de
inflexion en el arte contemporaneo, desafiando las
percepciones tradicionales de escala y representacion.

Controversia: Algunos criticos argumentan que el
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El hiperrealismo de Ron Mueck

Con un evidente conocimiento de
la anatomia y una extraordinaria
habilidad técnica, consigue que
sus esculturas parezcan vivas,
pese a estar hechas de siliconas,
fibra de vidrio y acrilico.

Auln asi, a Ron Mueck le gusta la
teatralidad. Realismo si, pero con
artificio. Se ve en sus
proporciones poco
convencionales, en sus posturas,
en sus escenas surrealistas, en su
desbocado sentido del humor...

Ron Mueck nace en Australia. Sus
padres eran fabricantes de Figura 1.17. Ron Mueck's 'Boy".
juguetes, algo que probablemente

influiria en su arte. Muy joven consigue entrar en el mundo del
espectaculo como marionetista. Trabaja en Barrio Sésamo y Los
Telenecos, donde crea, manejay pone voz a las marionetas.

De ahi pasa a la publicidad, donde crea sus primeras esculturas
hiperrealistas con el objeto de fotografiarlas. Pero pronto siente la
necesidad de crear esculturas en su sentido mas tradicional (para
poder rodearlas y observarlas desde todos los puntos de vista).

El éxito no tarda en llegar. El mundo del arte (que él detesta) no
puede evitar rendirse a su pericia técnica. No le gusta el cacareo de
los artistas actuales. Le gusta trabajar en su taller y que su obra hable
por si misma (Miguel Calvo Santos, CC BY 4.0).
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Arte ilustracion

Nivel 1 - Corriente Principal

Libro de cuentos 'Donde Viven los Monstruos'

Libro de cuentos
'‘Donde Viven los
Monstruos'

Descripcion: Escrito e

ilustrado por Maurice

Sendak, este libro para

nifos de 1963 presenta un

estilo de ilustracion distintivo
caracterizado por colores vibrantes, personajes
expresivos y elementos de fantasia caprichosos. El
libro narra la historia de Max, que es enviado a su
habitacion sin cenar y navega hacia una isla habitada
por monstruos.

Importancia: El libro revoluciond la literatura infantil al
abordar emociones complejas y mostrar a los nifos
como capaces de explorar y manejar sus sentimientos.
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El ilustrador Maurice Sendak

Maurice Bernard Sendak fue un
ilustrador y escritor de literatura <

infantil estadounidense, hijo de OﬂdEVlVGRIOSﬂS
una familia judia de origen polaco,
tuvo una infancia enfermiza.
Segun contdé el propio autor,
decidié que seria ilustrador por
influencia de la pelicula Fantasia,
de Walt Disney.

Su obra mas conocida es el album

Donde viven los monstruos, Figura 1.18. Libro de cuentos 'Donde
publicad.o origi.nalmente en 1963  Vivenlos Mﬁ;;g;?jf;?gf:;.nce Sendak
y que sigue siendo un éxito de

ventas en todo el mundo. Sus imagenes son de gran riqueza visual y
poder narrativo, y la obra tiene numerosas implicaciones,
adentrandose en el territorio de la dominacion, la libertad, los deseos,
la oscuridad, los suefios, los suefios prohibidos y las pesadillas.

Sendak ha realizado incursiones en algunos otros géneros, como la
animacion televisiva (Really Rosie, 1975), la adaptacion teatral de
Donde viven los monstruos (1979) o la escenografia del Cascanueces
de Chaikovski. A su vez, su obra ha influido en peliculas como Dentro
del laberinto.

En 1970 recibi6 el premio Hans Christian Andersen de ilustracion, y
en 2003 el premio Memorial Astrid Lindgren, ex aequo con la
escritora austriaca Christine Nostlinger. En 1964 recibié la medalla
Caldecott y en 1983 la medalla Laura Ingalls Wilder (Wikipedia).
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Arte impresionista

Nivel 1 - Corriente Principal

Impresion, soleil levant (Impresion, amanecer)

Impresion, soleil
levant (Impresion,
amanecer)

Descripcion: Pintada por

Claude Monet en 1872, esta

pintura captura el puerto de

Le Havre al amanecer. Se

caracteriza por pinceladas
sueltas y una atencion al efectode laluz y la
atmdsfera. El titulo de la obra dio nombre al
movimiento impresionista.

Importancia: Esta pintura es considerada la piedra
angular del Impresionismo. Su exhibicion en 1874
provoco criticas pero también marco el inicio de un
nuevo movimiento artistico que revolucionaria la
pintura.
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Gustave Caillebotte, un Impresionista rico

Caillebotte no fue solo pintor,
también destacd como
coleccionista, mecenas y
comisario de exposiciones.
Heredero de una fortuna familiar,
pudo dedicarse plenamente al
arte en todos estos ambitos vy
ayudando a consagrarse a un
movimiento que como sabemos
empezo6 siendo rechazado por el
arte oficial y obligado a exponer
en salones independientes.
Caillebotte financiaria muchas de
estas exposiciones, permitiendo
al mundo conocer a «artistas

renegados» como Renoir o
Monet Figura 1.19. Efecto de lluvia. La lluvia

cayendo en el agua. Eso, simplemente,

. } . merece un cuadro para un impresionista
Caillebotte empezo siendo como Caillebotte.

realista, muy ligado a la pintura de

Courbet y Millet, hasta que conocié a los impresionistas y se
enamord de este nuevo lenguaje pictoérico lleno de luz y color. Sin
embargo, no renuncio a plasmar la realidad tal cual la veia, entrando
en contacto en la fotografia, que influencié claramente en su obra,
como lo haria en la de su colega y amigo Degéas. Sus escenas
domésticas tanto en interiores como en exteriores parecen
instantaneas, y muchas veces corta la composicién tal como una
maquina fotografica. Retraté tanto a la alta burguesia en sus
silenciosos momentos de ocio como a la clase obrera en sus labores,
algo que desataria numerosas criticas (Miguel Calvo Santos, 27-09-
2016,CCBY 4.0).
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Arte isometrico
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Monument Valley (Videojuego)

Monument Valley
(Videojuego)

Descripcion: Monument

Valley es un videojuego de

puzles independiente

desarrollado y publicado por

Ustwo Games en 2014. El

juego presenta mundos de
ilusion optica y geometria imposible, inspirados en las
obras de M. C. Escher. La perspectiva isométrica se
utiliza para crear entornos visualmente atractivos y
confusos que el jugador debe navegar.

Importancia: Popularizé el arte isométrico en los
videojuegos maviles, influyendo en el disefio de
muchos juegos posteriores. Demostré como la
perspectiva isométrica puede utilizarse para crear



https://proyectodescartes.org/iCartesiLibri/materiales_didacticos/Solo_Arte/interactivos/arte_estilo_isom_trico_research/index.html

El arte isométrico de Rod Hunt

Rod Hunt, con 30 anos de
experiencia como ilustrador, ha
trabajado para clientes de todo el
mundo aportando su voz vy
perspectiva unicas a sus marcas.
Las ilustraciones de Rod suelen
ser muy detalladas con capas de
humor e interés que crean
mundos complejos poblados de
pequenos personajes, escenas y
sorpresas. Para él es muy
importante entretener al
espectador, asi como informarle,
ofreciéndole algo mas que ver en
repetidas  visualizaciones. La
narracion de historias es una
parte importante del proceso.

Sus ilustraciones y planos de

Figura 1.20. Rod Hunt - 10 IKEA Families
- images 04 (Flickr, CC BY 2.0).

mapas se han utilizado para parques temdaticos , campus
universitarios , festivales de musica, parques urbanos , deportes de
motor , exposiciones de museos y atracciones turisticas de todo el
mundo. Rod también ha ilustrado muchos libros ilustrados de
busqueda y hallazgo, entre ellos "Top Gear Where's Stig?, que fue el
cuarto libro de no ficcion de tapa dura mas vendido en el Reino Unido
en 2009, y fue seguido por dos secuelas exitosas (Rod Hunt).

Rod Hunt es unilustrador y artista de mapas galardonado que se
especializa enilustraciones detalladas llenas de personajes y
mapas isométricos.
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Osamu Tezuka y Astro Boy

Osamu Tezuka y Astro

Boy

Descripcion: Osamu

Tezuka, a menudo llamado

el '‘Dios del Manga’, cred

Astro Boy (Tetsuwan Atomu)

en 1952. Esta serie

establecié muchas
convenciones visuales del manga y el anime, como los
ojos grandes y las expresiones exageradas. Astro Boy
fue pionero en la narrativa serializada y los temas de
ciencia ficcion para un publico joven.

Importancia: Astro Boy popularizo el manga a nivel
mundial y sent6 las bases para la industria del anime.
El estilo distintivo de Tezuka influyé en generaciones
de artistas de manga y animadores, dando forma a la
estética visual del medio.
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El mangaka Osamu Tezuka

Osamu Tezuka fue un mangaka y
animador  japonés, conocido
popularmente en su pais como «el
dios del manga» debido a que
gracias a su obra expandié y
difundié masivamente la lectura y
el consumo del manga como
medio de entretenimiento
popular, dando como
consecuencia que los mangas
llegaran a tener una influencia
profunda en la sociedad japonesa
de la posguerra. Su nueva manera
de desarrollar y crear manga,
basada en las técnicas de Ia
cinematografia de la época y de
genios de la animacion como Walt Disney, replanteé la tradicional
realizacion de las historietas que apenas ocupaban unas vifetas
rigidas y de pocos cuadros con cortas historias autoconclusivas para
ser reemplazadas por los llamados story manga, o mangas de larga
duracién con una trama mucho mas elaborada y compleja.

Figura 1.21. Astroboy (PNG EGG).

Asi, esta nueva técnica permitié que adaptara genialmente las
grandes obras maestras de la literatura mundial a la historieta grafica
como hizo con Crimen y castigo, o se inspirara en ellas para crear sus
propias aventuras como su primer gran éxito La nueva isla del tesoro.
Tal fue el impacto de sus obras que hasta el dia de hoy la base de su
estilo perdura en los nuevos autores japoneses y los personajes que
él dio a luz con su pluma siguen viviendo en la cultura popular de
Japon (Wikipedia).
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Minimalismo
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Untitled (Stack) de Donald Judd

=

Untitled (Stack) de
Donald Judd

Descripcion: Este trabajo

de Judd, creado en 1969,

consiste en una serie de

cajas rectangulares

idénticas hechas de metal

industrial, apiladas
verticalmente. La obra ejemplifica la bisqueda de Judd
de una forma de arte que evite la ilusion y la
representacion, centrandose en cambio en los
materiales y el espacio reales.

Importancia: Es una obra iconica del minimalismo,
que demuestra la reduccion a formas geométricas
simples y la repeticion. Influyd en la forma en que los
artistas posteriores consideraron el espacio y los
materiales en el arte.
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El minimalista Donald Judd

Donald Clarence Judd fue un
artista estadounidense asociado
al movimiento minimalista. Su
obra se basa en una constante
busqueda por la autonomia y la
claridad del objeto construido,
resultando en una presentacion
artistica de un espacio sin
jerarquia aparente. Judd cre6 una
gran variedad de obras descritas
como ‘efervescentes" con la  Figura1.22.Sintitulo (1988-1991) — de
intencidn de desafiar el término  Donald Judd, escultura de hormigén. En

"minimalista": sin embargo el Jardin de Arte Billy Rose del Museo de
. . . . ’ Israel, en Jerusalén ( foto de Talmoryair
continda siendo considerado el en Wikimedia, CC BY-SA 4.0).

exponente lider del movimiento y
el tedrico mas importante debido a escritos como Specific Objects
(Objetos Especificos, 1964).

Durante sus ultimos anos, Judd trabajé con muebles, disefio y
arquitectura. Tuvo cuidado de distinguir su disefio de su arte,
escribiendoen 1993:

La configuracion y escala del arte no pueden transponerse a los
muebles o a la arquitectura. La intencién del arte es diferente, el
diseno debe ser funcional. Si una silla o un edificio no es funcional,
si es s6lo arte, esridiculo. El arte de unassilla no es arte, es parte
de su utilidad... Una obra de arte existe como ella misma, unasilla
existe s6lo como unasilla.

Su primer diseno de mobiliario fue en 1973, cuando se mudé de
Nueva York a Marfa (Wikipedia).
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Las Esculturas de Nedn de Tracey Emin

Las Esculturas de
Neon de Tracey Emin

Descripcion: Tracey Emin

es una artista britanica

conocida por sus obras

autobiograficas y

confesionales. Sus

esculturas de neodn, a
menudo frases cortas y emocionales escritas en su
propia caligrafia, son una caracteristica distintiva de su
trabajo. Estas piezas exploran temas de amor, pérdida
y vulnerabilidad.

Importancia: Las esculturas de nedn de Emin han
popularizado el uso del nedén en el arte
contemporaneo, llevandolo mas alla de la mera
sefalizacion comercial. Sus obras han sido exhibidas
internacionalmente y son reconocidas por su
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Tracey Emin, la nina
terrible del arte
contemporaneo

Emin estudio pintura, pero pronto
vio que con eso no se podia vivir
bien, mas si se carece de talento.
¢Solucion? Mostrar sin censura
alguna su vida mas intima
(fotografias personales, paquetes
de cigarrillos que llevaba su tio
cuando murié decapitado en un
accidente de trafico, camas
deshechas, tiendas de campana
con los nombres de la gente con la
gue se acosto...). Esa es una de las
caracteristicas de Emin: explotar
su autobiografia de forma casi
pornografica.

Su vida no fue facil: violada en la
adolescencia, padecié anorexia y
alcoholismo, sufrié varios abortos
y demas penurias... precisamente
eso sirvio de material para su
arte: viday obra nunca estuvieron
tan intimamente relacionadas, o
al menos nunca se le hizo tanto
caso por parte de la critica
(Fulwood Lampkin, CC BY 4.0).
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Oleo

Nivel 1 - Nivel Superficial

Oleo sobre Lienzo

Oleo sobre Lienzo

Descripcion: El oleo sobre

lienzo es una técnica

pictorica que utiliza

pigmentos mezclados con

aceite como aglutinante y se

aplica sobre una superficie

- de tela tensada,

generalmente lino o algodén. Esta técnica permite una
gran rigueza de color y textura, asi como una mayor
durabilidad de |a obra. El lienzo proporciona una
superficie flexible y resistente, ideal para soportar las
capas de pintura al éleo.

Importancia: Esta técnica revoluciond la pintura,
permitiendo a los artistas trabajar mas lentamente y
con mayor precision debido a su tiempo de secado
mas lento. El éleo sobre lienzo se convirtié en el medio



https://proyectodescartes.org/iCartesiLibri/materiales_didacticos/Solo_Arte/interactivos/_leo_research/index.html

El apocalipsis segin Van
Eyck

Un diptico cuyo lado derecho muestra
esta delirante escena del Apocalipsis de
San Juan. Detalladamente delirante,
porque las pinturas de Van Eyck no se
sabe si pueden ser observadas a través de
un microscopio o de un telescopio.

Dividido horizontalmente, el panel
representa, de arriba abajo, el cielo, la
tierra y el infierno. Arriba tenemos al
protagonista de la pelicula, JC, que en su
Segunda Venida estd rodeado de angeles 'y
santos. Mas abajo al secundario de lujo
san Miguel, el arcangel de armadura
dorada que esta sobre los hombros de la
Muerte, y en el piso de abajo a una
multitud de figurantes, los condenados,
que caen al infierno y son torturados y
comidos por todo tipo de criaturas.

Por supuesto el género de esta
superproduccion es el terror. Un terror
mas gore, mas bizarro y mas perverso que
cualquier obra del Bosco o Brueghel, que
ya es decir. La fauna de seres malignos que
nos presenta aqui van Eyck es
probablemente la representacion mas fiel
y acertada de lo que debe ser el infierno
(Miguel Calvo Santos, CC BY 4.0).
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Origami

Nivel 1 - Corriente Principal

Sadako y las mil grullas de papel

CELELGRAER ]
grullas de papel

Descripcion: Sadako
, Sasaki, una nifia japonesa
; %;; i ' que padeci6 leucemia como
RN consecuencia del
oa? ! bombardeo atémico de
Hiroshima, se propuso
doblar mil grullas de papel basandose en una leyenda
que prometia que quien lo hiciera veria su deseo
cumplido. Aunque no logré completar las mil antes de
morir, sus companeros terminaron el proyecito, y las
grullas se convirtieron en un simbolo de paz y
esperanza.

Importancia: La historia de Sadako se ha difundido
globalmente, inspirando monumentos vy iniciativas por
la paz. El origami de grullas se convirtio en un



https://proyectodescartes.org/iCartesiLibri/materiales_didacticos/Solo_Arte/interactivos/arte_estilo_origami_research/index.html

Las mil grullas de Sadako Sasaki

Sadako Sasaki (Hiroshima; 7 de
enero de 1943 - Hiroshima; 25 de
octubre de 1955) fue una
adolescente japonesa, que tenia
dos anos cuando quedo expuesta
al bombardeo atémico contra
civiles realizado por los Estados
Unidos el 6 de agosto de 1945 en
la ciudad de Hiroshima. Se
convirtié en una de las hibakushas
mas conocidas, término japonés
que significa "persona afectada
por la bomba atémica" Es
recordada por la historia de las
mil grullas de origami (senbazuru)
y a la fecha es uno de los
emblemas sobre las victimas

. Figura 1.23. Sadako Sasaki con una grulla
inocentes de la guerra. (foto de Drlbm en Wikimedia, CC BY-SA
4.0).

En 1954, Sadako desarroll6 una

hinchazén en el cuello y detrdas de las orejas. Después de su
duodécimo cumpleanos, se le diagnosticé leucemia maligna aguda de
las glandulas linfaticas. En 1955, Sadako fue admitida como paciente
en el hospital de la Cruz Roja de Hiroshima, fue trasladada a una
habitaciéon con una companera de cuarto, quien le conté la leyenda
japonesa que promete que a quien pliegue mil grullas de origami se le
concedera cualquier deseo. Ella le ensend a Sadako cémo doblar las
grullas de papel. Una versién popular afirma que Sadako solo doblé
644 antes de su muerte, y que sus companeras de escuela
completaron las 1000y las enterraron con ella (Wikiédia, CC BY 4.0).
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Pastel

Nivel 1 - Corriente Principal

Edgar Degas’ 'Bailarinas de Ballet'

Edgar Degas’
'‘Bailarinas de Ballet'

Descripcion: Edgar Degas

fue un maestro en el uso de

pasteles, particularmente

conocido por sus

representaciones de

bailarinas de ballet. Sus
obras capturan la gracia, el movimiento y la fugacidad
de la vida en el escenario y detras del teléon. Degas
experimentd ampliamente con la técnica del pastel, a
menudo fijando capas para crear texturas ricas y
vibrantes.

Importancia: Las obras de Degas revolucionaron el
uso del pastel como medio artistico serio, elevandolo
desde su uso primario para retratos a un medio para
explorar temas complejos y el impresionismo. Sus



https://proyectodescartes.org/iCartesiLibri/materiales_didacticos/Solo_Arte/interactivos/arte_estilo_pastel_research/index.html

Los pasteles de Mary Cassatt

Mary Stevenson Cassatt fue una pintora y grabadora
estadounidense. Vivié parte de su vida en Francia, donde entablé
amistad con Edgar Degas y luego expuso entre los impresionistas.
Cassatt a menudo cred imagenes de la vida social y privada de las
mujeres. Cassatt admiraba a Degas, cuyos pasteles le habian causado
una poderosa impresiéon cuando los vio en el escaparate de un
comerciante de arte en 1875. "Solia ir y pegarme a ese escaparate y
absorber todo lo que podia de su arte", recordé6 mas tarde. "Me
cambi6 la vida. Veia el arte como queria verlo"
(https://marycassatt.org/, licencia Creative Commons).

Breakfast in bed
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Pintura abstracta

Nivel 1 - Nivel Superficial

Kandinsky's ‘Composition VIII'

Kandinsky's
‘Composition VIII'

Descripcion: 'Composition

VIII', pintada en 1923 por

Wassily Kandinsky, es una

obra clave en el desarrolio

del arte abstracto. Presenta

una compleja disposicion de
formas geomeétricas, colores y lineas, rechazando la
representacion figurativa. El cuadro refleja la bisqueda
de Kandinsky de un lenguaje visual que pudiera
expresar emociones y espiritualidad puras.

Importancia: Es un ejemplo fundamental del arte
abstracto y de la creencia de Kandinsky en el poder de
la sinestesia (la conexion entre los sentidos). La obra
de Kandinsky influyé profundamente en el movimiento
Bauhaus y en el posterior desarrollo del arte abstracto.



https://proyectodescartes.org/iCartesiLibri/materiales_didacticos/Solo_Arte/interactivos/pintura_abstracta_research/index.html

El el expresionismo abstracto de Jackson
Pollock

Pollock pasé su infancia en Wyoming, Arizona y California. Al final,
sabia que si no podia ir a Paris, un artista debia ir al menos a Nueva
York y ahi estudié en el Art Students League, donde conocio la pintura
de los muralistas mexicanos, y al Greco, ademas de desarrollar su
carrera paralela: la de alcohélico.

Empezd con obras figurativas, pero al final de los afios 30 empezod a
interesarse por la pintura abstracta, que le permitié desarrollar su
arte a pesar de sus carencias artisticas, al menos para los legos en la
materia (Miguel Calvo Santos, CC BY 4.0).

Fullscreen

Video 1.1. Clip de video generado con Sider.ai, a partir del video Cémo pintar como
Jackson Pollock # en YouTube.
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Nivel 1 - Corriente Princip

La lampara Luxo Jr.

La lampara Luxo Jr.

Descripcion: Luxo Jr. es un
corto animado de 1986
producido por Pixar,
protagonizado por dos
lamparas Luxo. Es notable
por ser el primer proyecto
de Pixar que utilizo el
renderizado de imagenes en 3D y demostré su
capacidad para contar historias convincentes con
personajes inanimados.

Importancia: Establecié a Pixar como un estudio
innovador en animacion por computadora. Demostro el
potencial de la animacién 3D para contar historias
emocionales, sentando las bases para sus éxitos
futuros.



https://proyectodescartes.org/iCartesiLibri/materiales_didacticos/Solo_Arte/interactivos/arte_estilo_pixar_research/index.html

Pixar Animation Studios

Pixar Animation Studios,
conocido como Pixar, es un
estudio  cinematografico de
animacion  por computadora
subsidiario de Walt Disney
Studios y propiedad de The Walt
Disney Company. Su origen se
remonta a 1979, cuando comenzé
a operar como The Graphics Group,
la division computacional de ) o .
Lucasfim.  Casi_una década  Fra124 Descinde P en
después fue adquirida por Steve  Milan (foto de Pava en Wikimedia, CC
Jobs, que invirti6 en su capital BY-SA 3.0).

para establecerla como una

empresa independiente de animaciéon. En 1995 Pixar produjo Toy
Story, el primer largometraje animado por computadora en la historia
del cine. Después de anos de colaboracién marcados por varias
producciones exitosas, Disney adquirio el estudio en 2006.

Su filmografia incluye algunas de las peliculas animadas mas exitosas
y elogiadas de todos los tiempos. Su equipo ha recibido premios por
sus logros técnicos en el cine de animacién. Para sus largometrajes
desarrolld el método Pixar Braintrust destinado a la comunicacion,
supervision y seguimiento del equipo involucrado en una pelicula.
Ademas de sus producciones cinematograficas, otros productos de
Pixar incluyen videojuegos, programas de televisidon, software de
animacion y anuncios comerciales. Las secuelas Los Increibles 2
(2018) y Toy Story 4 (2019), se hicieron acreedoras a varios
reconocimientos y y obtuvieron recaudaciones superiores a los mil
millones de délares cada una (Wikipedia).
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Pixelado

Nivel 1 - Corriente Principal

Super Mario Bros.

Super Mario Bros.

Descripcion: Super Mario
Bros., lanzado en 1985 para
Nintendo Entertainment
System, es un ejemplo
iconico del arte pixelado
temprano. Su mundo,
personajes y objetos fueron
creados utilizando un nimero limitado de pixeles,
dando como resultado un estilo visual distintivo y
reconocible.

Importancia: El arte pixelado de Super Mario Bros.
definio la estética de toda una generacion de
videojuegos. Su éxito comercial y su impacto cultural
ayudaron a popularizar el arte pixelado como un estilo
artistico viable y atractivo.



https://proyectodescartes.org/iCartesiLibri/materiales_didacticos/Solo_Arte/interactivos/arte_estilo_pixelado_research/index.html

Pixel art

El pixel art o arte de pixel es una forma de
arte digital, creada a través de un
ordenador mediante el uso de programas
de edicién de graficos rasterizados, donde
las imagenes son editadas al nivel del
pixel. Las imagenes de la mayor parte de
los antiguos videojuegos para PC vy
videoconsolass son consideradas obras de
pixel art. Posee similitudes con el
puntillismo, difiriendo principalmente en
las herramientas para la creacion de las
imagenes.

Existen algunas herramientas de IA, para
generar imagenes con estilo pixel art;
entre ellas, DeepAl, o pollinations.ai (haz
clicen laimagen para probarla).

ndo imagenes pixeladas con
ations, Flux y Descartes]S
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Plastilina

Nivel 1 - Corriente Principal

Wallace y Gromit

Descripcion: Wallace y
Gromit son una serie de
animacion britanica creada
por Nick Park de Aardman
-4 Animations. La serie
- presenta a Wallace, un
' inventor despistado pero de
buen corazon, y a Gromit, su silencioso e inteligente
perro, y sus aventuras estan contadas en el estilo de la
animacion stop-motion con plastilina.

— P
T T

Importancia: Wallace y Gromit popularizaron
enormemente la animacion con plastilina, también
conocida como 'claymation’, y ganaron multiples
premios de la Academia. Han influenciado a
innumerables animadores e inspirado una nueva
generacion de artistas a explorar las posibilidades de la



https://proyectodescartes.org/iCartesiLibri/materiales_didacticos/Solo_Arte/interactivos/arte_estilo_plastilina_research/index.html

;Claymation?

William Gale "Will" Vinton fue un
director estadounidense de cine
de animacién y productor
cinematografico de peliculas
animadas. Gané un premio Oscar
y varios premios Emmy por su
trabajo de animacion con
plastilina o también llamado al
término que él inventé
(Claymation)

En 1970, Vinton realizé en el
sotano de la casa una prueba
rapida 1/2-minutos de pelicula de
animaciéon con plastilina que
realizé enuna camarade 16mm la
Bolex Rex-5. Tal prueba Ia

completd a principios de 1973. El Figura 1.25. Will Vinton en la
tometraie en 16mm duraba Conferencia Creativa de Portland 2015
cor J (foto de David Loitz en Wikimedia, CC

unos 8 minutos al que llaméd BY-SA 2.0).

Closed Mondays (Cerrado los

Lunes), que trataba acerca de un borracho que tropieza en un museo
de arte e interactua con las pinturas y esculturas. Sorprendié a los
jueces del festival de cine de todo el mundo. El cortometraje gané un
Oscar al mejor cortometraje de animacién en la primavera de 1975.

Mas tarde produjo la aclamada trilogia de 27 minutos (Los cuentos de
hadas) a principios de los 80: Martin the Cobbler (1977), Rip Van
Winkle (1978), (nominada a un Premio de la Academia), y The Little
Prince (1979), el trio de las peliculas fue puesta a la venta para el
publico en video como El Principito y amigos (Wikipedia).
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Realismo

Nivel 1 - Corriente Principal

La Lechera de Johannes Vermeer

La Lechera de
Johannes Vermeer

Descripcion: Pintada

alrededor de 1657-1658, La

Lechera de Vermeer es

famosa por su

representacion realista de

una sirvienta vertiendo
leche. La meticulosa atencién al detalle en |a textura de
la tela, la luz y la forma tridimensional hacen de esta
pintura un pinaculo del arte realista holandés de la
Edad de Oro.

Importancia: La pintura ejemplifica la habilidad de
Vermeer para capturar escenas cotidianas con una
precision y belleza notables, estableciendo un estandar
para el realismo en el arte. Muestra la dignidad del
trabajo ordinario y la belleza que se puede encontrar
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El realismo de Johannes Vermeer

Johannes Vermeer fue el pintor
de lo tranquilo, lo silencioso, lo
cotidiano, lo iluminado... Junto a
Rembrandt es sin duda la gran
figura del barroco holandés?

Johannes Vermeer fue el pintor
de lo tranquilo, lo silencioso, lo
cotidiano, lo iluminado... Junto a
Rembrandt es sin duda la gran
figura del barroco holandés.

Con once hijos y marchante de
arte, se cree que no vivié de la
pintura. Quizas por ello sus obras Figura 1.26. La Lechera de Johannes
transmiten ese puro placer de Vermeer.

pintar. Suelen ser escenas de la

vida cotidiana, interiores de hogares de la burguesia holandesa, y
apenas habitados con una o dos figuras y algunos objetos.

Todo ello plasmado con sus habituales pinceladas densas y pastosas y
sobre todo llenandolo todo con una iluminacién, que no solo da un
increible realismo sino que realza el efecto de intimidad e incluso
misterio.

Se le acusé siempre de usar una cadmara oscura, como si los otros
grandes del arte no utilizaran todo tipo de artilugios y técnicas para
llegar a rascar un poco la belleza (Miguel Calvo Santos, CC BY 4.0).

1 . ., iy
el barroco es un arte realista, que se recrea en la representacion de lo sérdido del dolor y
la pobreza, o alternativamente expresa el triunfo y la gloria, con estallidos sensoriales y
fuertes contrastes (Wikipedia).
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Renacimiento

Nivel 1 - Corriente Principal

La Mona Lisa

La Mona Lisa

Descripcion: La Mona Lisa,
pintada por Leonardo da
Vinci entre 1503 y 1517, es
una de las pinturas mas
famosas y reconocidas del
mundo. Destaca por su
técnica innovadora, como el
sfumato, y la enigmatica sonrisa de la modelo. La
pintura se encuentra en el Museo del Louvre en Paris.

Importancia: La Mona Lisa personifica el ideal
renacentista de la belleza humana y la maestria
artistica. Su influencia es inmensa, estableciendo un
estandar para el retrato y sirviendo como inspiracion
para incontables artistas. Su continua popularidad
demuestra el poder perdurable del arte renacentista.



https://proyectodescartes.org/iCartesiLibri/materiales_didacticos/Solo_Arte/interactivos/arte_estilo_renacentista_research/index.html

Piero della Francesca

Piero fue un artista italiano del Renacimiento cuyas pinturas y
frescos se caracterizan por la solidez de sus figuras, la vivacidad de
los colores y la armonia de la composicidn. Sus obras maestras
incluyen la Flagelacion de Cristo, una tabla pintada que fue creada
alrededor de 1455 para el Palacio ducal de Urbino; y el imponente
retrato de su principal mecenas el duque de Urbino, Federico da
Montefeltro (1422-1482). Habiéndose interesado particularmente
en la perspectiva y en las proporciones, Piero della Francesca
influenciaria el trabajo de sus propios discipulos, como lo fue Piero
Perugino (c. 1450-1528), y mas tarde también, el arte del
Renacimiento en general (Enciclopedia de la Historia del Mundo).

Fullscreen

Video 1.2. Clip de video generado con Sider.ai, a partir del video Biografia y Obras de
Piero della Francesca ", en YouTube.
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Nivel 1 - Corriente Principal

El Columpio de Fragonard

“i,-'sﬁ El Columpio de
.» Fragonard

Descripcion: Pintado en

1767, 'El Columpio' de Jean-

Honoré Fragonard es quiza

la obra rococé mas iconica.

Representa una joven dama

en un columpio, siendo
empujada por un viejo obispo mientras su amante la
mira desde los arbustos. La escena encapsula la
frivolidad y el interés por el placer sensual
caracteristicos del estilo.

Importancia: La pintura personifica la exuberancia y la
libertad del espiritu rococo, marcando un alejamiento
del formalismo barroco. Se convirtié en un simbolo de
la aristocracia francesa antes de la Revolucion,
capturando su hedonismo. Su popularidad perdura,



https://proyectodescartes.org/iCartesiLibri/materiales_didacticos/Solo_Arte/interactivos/arte_estilo_rococ__research/index.html

Jean-Honoré Fragonard

Fragonard, siempre tan
comprometido socialmente, nos
retrata la vida de los mas
desfavorecidos en esa época. Dos
franceses con peluca estan
columpiando a una exuberante
cortesana. Uno de ellos se
acuesta entre la naturaleza para
ver si puede ver algo bajo esas
faldas tan rococd que producen
empalago. Todo es excesivo, todo
es tan frivolo que hasta los
cupidos de las estatuas se
sonrojan. Uno de ellos incluso
pide un poco de silencio y mesura
conundedo en los labios.

Figura 1.27. El columpio de Fragonard.

La escena describe algo tan comun entre esta gente de alta alcurnia
como eran los matrimonios de conveniencia, en la que tener amantes
eran casi una obligacion.

Los felices azares del columpio, el titulo original de esta barrabasada
pictorica, se convirtié en nada menos que en el simbolo de una época
tan decadente que no tardaria en rodar cabezas, literalmente. Una
época en la que el adulterio y el pecado eran vistos casi como una de
las bellas artes. Perseguir cortesanas, jugar al escondite o
columpiarse arriba y abajo, adentro y afuera, mientras se escuchaban
los ecos de las risillas picarescas en los bosques y jardines eran el
deporte nacional de la nobleza francesa de esos anos de colores
pastel (Fulwood Lampkin, CC BY 4.0).
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Romanticismo

Nivel 1 - Corriente Principal

La Libertad guiando al pueblo (Eugéne Delacroix)

La Libertad guiando al
pueblo (Eugéne
Delacroix)

Descripcion: Pintada en

1830, esta obra maestra

captura el espiritu de la

Revolucion de Julio en

Francia. Representa a la
Marianne, una personificacion de la libertad, liderando
al pueblo por encima de los cuerpos de los caidos.

Importancia: Se ha convertido en un simbolo icdnico
de la libertad y la revolucion. Representa el ideal
romantico del heroismo, la emocion y el sacrificio en la
lucha por la libertad politica.

Controversia: Si bien es un simbolo de libertad,
algunos criticos sefalan la glorificacion de la violencia



https://proyectodescartes.org/iCartesiLibri/materiales_didacticos/Solo_Arte/interactivos/arte_estilo_romanticismo_research/index.html

Eugene Delacroix el gran pintor
romantico francés

Eugene Delacroix fue junto a
Gericault el gran pintor
romantico francés. Quizas el
artista mas emblematico del
movimiento aparecido en el
primer tercio del XIX. Un pelin
adelantado a su tiempo, la
influencia de sus estilo se nota en
el posterior impresionismo, sobre
todo por su audacia y maestria en

la utilizacién del color. Figura 1.28. La libertad guiando al
pueblo.

El  neoclasicismo, con su

solemnidad y serenidad, era el modelo a seguir, pero Delacroix se
sintié fascinado por las ruinas medievales, la libertad de la obra de
Goya vy los clasicos barrocos como Rubens, Veldzquez o Rembrandt.
En su interior, sintié que el arte no tenia porqué ser tan racional, y se
encendié un deseo de hallar la realidad tras las apariencias.

En su obra se mezcla la fantasia, lo macabro y lo erético, parece
valorar mas los sentimientos y emociones que los ideales, algo que
junto a sus tematicas y el exotismo y misterio que desprenden
muchos de sus cuadros lo convierten en el paradigma de pintor
romantico, influyendo notablemente en todo el movimiento a nivel
europeo e internacional. Amigo de los intelectuales de la época como
Baudelaire o Victor Hugo, melédmano empedernido, no frecuenté
apenas a otros artistas de la época. Unico en ese sentido, sélo se
interesd por artistas ya muertos, el mas reciente de todos, Gericault,
una especie de maestro para él (Miguel Calvo Santos, CC BY 4.0).
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Surrealismo

Nivel 1 - Corriente Principal

La Persistencia de la Memoria de Salvador Dali

La Persistencia de la
Memoria de Salvador
Dali

Descripcion: Esta iconica
pintura, creada en 1931,
presenta relojes derretidos
en un paisaje desértico. Es
uno de los ejemplos mas
reconocibles del surrealismo. La obra explora
conceptos de tiempo, espacio y subconsciente.

Importancia: La pintura solidificé a Dali como una
figura clave del surrealismo e influyé en generaciones
de artistas. Su imagineria onirica se ha infiltrado en la
cultura popular, apareciendo en peliculas, publicidad y
otras formas de arte.



https://proyectodescartes.org/iCartesiLibri/materiales_didacticos/Solo_Arte/interactivos/arte_estilo_surrealista_research/index.html

La surrealista Leonora Carrington

Pintora y escritora inglesa, nacida
en el seno de wuna familia
acomodada. Debido a su
comportamiento siempre
rebelde, fue expulsada varias
veces de los internados religiosos
donde estudiaba acusada de
excéntrica a causa de alguna
deficiencia mental. A los 19 ainos,
Leonora se fuga a Paris con el
pintor Marx Ernst, que era 26
anos mayor que ella. Por supuesto
fue repudiada por el padre y el
resto de la familia se avergonzaba
deella.

En Paris entra en contacto con en
el movimiento surrealista e
intercambia ideas con personajes
como André Bretdn, Joan Mirg,
Picasso e incluso con Salvador
Dali.

En 1940 Marx Ernst es capturado
y enviado a una campo de
concentracion, por lo que Leonora Carrington se ve obligada a huir de
Francia, asustada y con graves crisis nerviosas consigue llegar a
Espana pero, debido a una gestién de su padre en confabulaciéon con
la policia inglesa, al llegar a Espana es obligada a ser internada en un
hospital psiquiatrico de Santander donde la diagnosticaron como
«irremediablemente loca». (Lina Poveda, CC BY 4.0).
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Figura 1.29. Retrato de Max Ernst.
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Estilo textura

Nivel 1 - Corriente Principal

Van Gogh's Impasto

! Van Gogh's Impasto

-
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heavily relies on impasto, a
technique where paint is
applied thickly, leaving
visible brushstrokes. This
creates a textured surface
that adds depth and dimension to his works. Examples
include "The Starry Night' and "Sunflowers,’ where the
paint literally stands out from the canvas.
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Importancia: Van Gogh's use of impasto revolutionized
painting, influencing later expressionist movements. It
allows viewers to appreciate not just the color and form,
but also the physicality of the paint itself, adding an
emotional intensity.
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El Frottage de Max Ernst

Max Ernst fue un artista aleman
nacionalizado francés
considerado figura fundamental
tanto en el movimiento dada
como en el surrealismo. A lo largo
de su variada carrera artistica,
Ernst se caracterizd por ser un
experimentador infatigable,
utilizando una extraordinaria
diversidad de técnicas, estilos y
materiales. En todas sus obras
buscaba los medios ideales para
expresar, en dos o tres
dimensiones, el mundo
extradimensional de los suenos y
la imaginacion.

Figura 1.30. Max Ernst (Wikimedia,
CCO).

En 1925 invento el frottage (que
transfiere al papel o al lienzo la
superficie de un objeto con la ayuda de un sombreado a lapiz); mas
tarde experimentd con el grattage (técnica por la que se raspan o
graban los pigmentos ya secos sobre un lienzo o tabla de madera).
Ernst fue encarcelado tras la invasién de Francia por los alemanes
durante la Segunda Guerra Mundial; en la prisién trabajo en la
decalcomania, técnica para transferir al cristal o al metal pinturas
realizadas sobre un papel especialmente preparado.

En 1939, después de haber tenido una relacion sentimental con su
alumna Leonora Carrington, sufrié arresto durante unas semanas en
el inicio de la Segunda Guerra Mundial al ser considerado por las
autoridades francesas «extranjero enemigo» (Wikipedia, CCO).
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Estilo Ukiyo-e

Nivel 1 - Corriente Principal

La Gran Ola de Kanagawa

La Gran Ola de
Kanagawa

Descripcion: Es una
xilografia del artista japonés
Hokusai, publicada en algin
momento entre 1829 y 1833
en el periodo Edo tardio. Es
la obra mas conocida de
Hokusai, y la primera de su serie "Treinta y seis vistas
del monte Fuji'. La composicion representa tres barcos
moviéndose a través de un mar agitado, con una gran
ola rizandose amenazadoramente mientras se
encuentra el monte Fuji al fondo.

Importancia: Esta iconica imagen es una de las obras
de arte japonesas mas reconocibles en el mundo.
Representa la fascinacion japonesa por la naturaleza y
la forma en que la humanidad lucha contra ella. Su



https://proyectodescartes.org/iCartesiLibri/materiales_didacticos/Solo_Arte/interactivos/arte_estilo_ukiyo_e_research/index.html

Katsushika Hokusai maestro del Ukiyo-e

Hokusai fue uno de los artistas mas prestigiosos de Japdén y desde
luego el artista japonés mas internacional. Sus dibujos, llegados a
Paris a mediados del siglo XIX, fascinaron e influyeron en todos los
impresionistas, de Monet a Van Gogh.

Artista de una humildad legendaria, se considerdé siempre «un simple
aprendiz» y firmo sus obras con distintos nombres, como «Shunrov,
«Sori», «Kako», «Taito», «Gakyonjiny, «litsu» y «Manji». Muy trabajador,
se levantaba temprano y pintaba hasta la noche, dibujando hasta el
ultimo dia de su vida (Miguel Calvo Santos, CC BY 4.0).
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Estilo vintage

Nivel 1 - Corriente Principal

Posters Art Deco
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Posters Art Deco

Descripcion: Los posters
Art Déco, populares en los
anos 20y 30, se
caracterizan por sus disefios
elegantes, formas
geomeéiricas y colores
llamativos. Eran utilizados

comunmente para publicidad de viajes, productos de
lujo y eventos culturales. Figuras como A.M.
Cassandre fueron influyentes en este estilo.

Importancia: Estos pdsters no solo reflejan la estética
de la época, sino que también desempefiaron un papel
crucial en la configuracién de la cultura visual y la
promocion del consumo. Su influencia se puede ver en
el diseno grafico contemporaneo.
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Estilo Retro

El estilo retro (también conocido como "inspirado por lo vintage") es
un estilo que deriva conscientemente o imita tendencias, musica,
modas o actitudes del pasado.

El término retro se ha usado desde la década de 1960 para describir,
de una parte, nuevos artefactos que conscientemente refieren a unos
particulares modos, motivos, técnicas y materiales del pasado. Pero
de otra parte, muchas personas usan el término para categorizar
estilos que se han creado en el pasado. A diferencia del historicismo
de las generaciones Romanticas, es principalmente el pasado
reciente donde el retro busca recapitular, centrandose en los
productos, modas y estilos artisticos producidos desde la Revolucién
Industrial, los sucesivos estilos de la Modernidad (Wikipedia).

Objeto interactivo 1.1. Imagenes generadas con Pollinatios.ai.
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Fernando Botero

Nivel 1 - Corriente Principal

Esculturas Voluminosas

Esculturas
Voluminosas

Descripcion: Botero es

mundialmente conocido por

sus figuras rotundas y

exageradas, tanto en pintura

como en escultura. Sus

personajes y objetos se
caracterizan por proporciones infladas, que les dan un
aspecto distintivo y reconocible al instante. Esta
estética es una firma de su arte.

Importancia: Su estilo Gnico ha redefinido la
representacion de la forma humana en el arte
moderno. Sus esculturas monumentales se exhiben en
importantes ciudades del mundo, atrayendo a millones
de espectadores y contribuyendo al reconocimiento
global del arte latinoamericano.
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Bailando en Colombia

La obsesion de Botero por pintar gente gorda hace que las figuras de
Rubens parezcan modelos anoréxicas. Todos sus personajes,
incluidos Jesucristo o la Gioconda tienen siempre unas tallas de mas.

Aqui pinta un tugurio colombiano con colillas y frutas en el suelo,
donde una orquesta toca musica animada. El rojo en el ambiente es el
protagonista y las figuras llenan casi todo el cuadro. Por supuesto,
todo el mundo tiene “peso”. Una pareja pequeiita (pero gorda) baila
animadamente al son de la enorme orquesta. Pese a su volumen
bailan gracil y elegantemente.

La pareja disfruta pero los musicos parecen inexpresivos. Sus
instrumentos son igual de regordetes que los personajes. Por cierto,
es extrano que los de cuerda no tienen cuerdas... (Miguel Calvo
Santos, CC BY 4.0).
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Sandro Botticelli

Nivel 1 - Nivel Superficial

El Nacimiento de Venus

El Nacimiento de
Venus

Descripcion: Pintado

alrededor de 1486,

representa a la diosa Venus

emergiendo del mar como

una mujer adulta. Es una de

las imagenes mas iconicas
del Renacimiento italiano y destaca por su belleza y su
representacion de la mitologia clasica.

importancia: Es una obra maestra del Renacimiento
florentino y un simbolo de la belleza idealizada. Su
popularidad ha perdurado a lo largo de los siglos,
convirtiéndose en una de las obras de arte mas
reconocidas a nivel mundial.

Controversia: El desnudo de Venus fue controvertido



https://proyectodescartes.org/iCartesiLibri/materiales_didacticos/Solo_Arte/interactivos2/Botticelli/index.html

El nacimiento de Venus - Botticelli

Ya sea por la delicadeza con la que la diosa parece emerger de las
profundidades, por el soplo acelerado de Eolo, o por la manta con la
qgue la ninfa se apresura a cubrirla, siempre hay un toque de viento
gue hace que las figuras se eleven, como si estuviesen a punto de
emprender vuelo.

No deja de sorprender el contraposto de Venus: la delicadeza con la
que las caderas se ladean hacia la derecha reafirma su feminidad de
marfil, y la soltura de la cabellera encendida acentua la ligereza

candente con la que la diosa del amor extiende su influencia (Andrea
Fischer, CC BY 4.0).
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Santiago Calatrava

Nivel 1 - Nivel Superficial

Puente del Alamillo, Sevilla

Puente del Alamillo,
Sevilla

Descripcion: El Puente del
i Alamillo es un puente

atirantado en Sevilla,

Espana, completado en

1992. Fue diseniado por

Santiago Calatrava para la
Exposicion Universal de Sevilla de 1992. El puente
presenta una unica torre inclinada de la que cuelgan
los cables que sujetan la plataforma.

VAR

Importancia: Este puente se convirtid en un icono de
la ciudad de Sevilla y un ejemplo del estilo distintivo de
Calatrava, caracterizado por la elegancia, el disefio
futurista y el uso del blanco. Ayudod a aliviar la
congestion del trafico y a mejorar el acceso a la Isla de
la Cartuja, donde tuvo lugar la Expo "92. El puente del
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La arquitectura como expresion artistica

Santiago Calatrava Valls es un arquitecto, ingeniero civil y escultor
espanol. Entre los premios y reconocimientos que ha recibido
destaca el Premio Principe de Asturias de las Artes de 1999, los
premios Nacional de Arquitectura y Nacional de Ingenieria Civil,
ambos en 2005 y el Premio Europeo de Arquitectura de 2015.
Actualmente, cuenta con oficinas en Nueva York, Doha y Zurich
(Wikipedia). A continuacion, presentamos algunas de sus obras.

Tuming Torso, Malmd, Sueca

I
o

T 111

i

Objeto interactivo 2.1. Imagenes obtenidas de wikimedia.

103


https://es.wikipedia.org/wiki/Santiago_Calatrava
https://proyectodescartes.org/iCartesiLibri/materiales_didacticos/Solo_Arte/interactivos4/presentacion5/images/index.html

Paul Cézanne

Nivel 1 - Nivel Superficial

Padre de todos

Padre de todos

Descripcion: Paul Cézanne
es considerado el 'Padre de
todos nosotros’ por artistas
como Pablo Picasso y Henri
Matisse, quienes
reconocieron su influencia
fundamental en el desarrollo
del arte moderno. Su énfasis en la reduccion de las
formas naturales a sus cimientos geomeétricos sento las
bases del cubismo y otros movimientos artisticos de
vanguardia.

Importancia: Su obra tendio un puente entre el
impresionismo de finales del siglo XIX y el cubismo de
principios del siglo XX, transformando la forma en que
los artistas percibian y representaban el mundo. El
énfasis de Cézanne en la estructura y la forma allano
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Naturaleza muerta con manzanas vy
melocotones

El ojo debe comprender, reunir
las cosas”, dijo Cézanne, “El
cerebro le dara forma”.

En una naturaleza muerta, el
artista es Dios. Crea cada objeto,
cada perspectiva, cada punto de
vista y los compone a su gusto.
Cézanne realizd cientos de
naturalezas muertas y pintd
cientos de veces los mismos
objetos que tenia en su estudio.

Esta mesa que veis en la imagen, por ejemplo, esta tela estampada,
esta jarra... Son motivos recurrentes en el artista. Ya los vimos
muchas veces, pero en cada cuadro son absolutamente diferentes,
con un nueva exploracién de las formas y sus relaciones.

Aqui Cézanne pinta en principio un bodegdn de lo mas tradicional
¢Verdad? Mentira. En realidad Cézanne pinta las cosas desde dos
perspectivas distintas: una al nivel de los ojos, otra desde mas arriba.
Si este cuadro fuera real, la fruta caeria rodando por la mesa
inclinada.

Pintaba meticulosamente, tardaba dias, y cada dia movia el caballete
y pintaba las cosas desde otro punto de vista. Y en realidad, es asi
como vemos: “‘con dos ojos”. Cézanne sabia que la combinacion al
mirar algo desde mas de un angulo para unificar la composicion lleva
a un aplanamiento de laimagen (Miguel Calvo Santos, CC BY 4.0).
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Caravaggio

Nivel 1 - Nivel Superficial

El Llamamiento de San Mateo

El Llamamiento de
San Mateo

Descripcion: Esta pintura,

creada alrededor de 1599-

1600, representa el

momento en que Jesus

llama a Mateo para que sea

uno de sus apostoles. Se
encuentra en la iglesia de San Luigi dei Francesi en
Roma. La pintura es famosa por su uso dramatico del
claroscuro.

Importancia: Esta obra es una de las mas influyentes
de Caravaggio, marcando un punto de inflexion en su
carrera y en la historia del arte. Introdujo un realismo
nunca antes visto en la pintura religiosa, representando
a los personajes biblicos como gente comin en
entornos cotidianos. Su uso innovador de la luz y la
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Muchacho con cesto de frutas

Estamos acostumbrados a valorar
obras posteriores de Caravaggio,
cuando alcanzé la fama, tenia
mayor experiencia y ya se le
conocia como un personaje
problematico que actuaba de
forma violenta 'y rebelde,
mezclandose con la peor calafa
de la ciudad de Roma.

Esta es una de sus pinturas
tempranas, en la que pinta a un
hermoso joven sujetando un
cesto lleno de frutas, una obra de
caracter mas alegre después de
su Baco enfermo. Se le han dado diferentes interpretaciones: para
algunos es una simple obra de género, una excusa en la que
Caravaggio puede demostrar su talento a la hora de pintar las hojas y
frutas, cargadas de naturalismo, en el cesto de un vendedor
adolescente de mirada dulce (Laura Cabrera Guerrero, CC BY 4.0).

Las novedades de la obra pictérica de Caravaggio inspiraron la
pintura del Barroco, pero este estilo incorporé el drama de sus
claroscuros sin el realismo psicolégico. Con la evolucion estilistica y
los cambios de modas, Caravaggio dejo de ser tendencia. El interés
por su obra resurgid en el siglo XX, cuando se reconocid su
importancia en el desarrollo del arte occidental. André Berne-Joffroy,
historiador del arte, afirmé que «Lo que comienza con la obra de
Caravaggio es, simplemente, la pintura moderna» (Wikipedia, CC BY-
SA 4.0).
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Marc Chagall

Nivel 1 - Nivel Superficial

Yo y la Aldea (1911)

Yo y la Aldea (1911)

Descripcion: Esta pintura
iconica representa una
escena onirica que mezcla
imagenes de la vida rural
rusa con la imagineria
personal de Chagall.
Presenta un campesino y
una oveja, ambos mirando al espectador, conectados
por una linea que sugiere un intercambio de
pensamientos o emociones. El uso del colory la
perspectiva crea una sensacion de fantasia y nostalgia.

Importancia: Es una de las obras mas famosas de
Chagall, ejemplificando su estilo Gnico que combina
elementos del cubismo, el fauvismo y el simbolismo.
Representa |la profunda conexion de Chagall con su
herencia y sus recuerdos de la vida en Vitebsk, Rusia.
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Bella con cuello blanco - Chagall

Marc Chagall nacié en 1887 en el seno de una familia judia cerca de
Vitebsk, hoy Bielorrusia, fue uno de los artistas mas inclasificables de
los primeros anos del siglo XX. Evidentemente su obra tiene mucho
de surrealismo, pero su personalisimo uso del color y las formas lo
vinculan al expresionismo ruso y al cubismo que descubriéo en
Francia, pais que lo adoptaria.

Chagall es pues, uno de esos artistas dificiles de ubicar en un estilo
concreto, aunque son visibles (por no decir explicitas) sus influencias,
gue él mezcla natural y elegantemente.

El artista nace en una aldea bielorrusa,
pero cuando descubre su vocacion siente
la necesidad de viajar a Paris, donde
entra en contacto con las primeras
vanguardias. Regresa a Rusia y participa
activamente en la Revoluciéon Rusa pero
acaba volviendo a Paris, donde se relne
con otros artistas emigrados judios como
Modigliani.

Su obra fluctla entre realidad y fantasia,
entre los simbolos del folclore popular
ruso y el subconsciente. La infancia es la
fuente de la que bebe y su obra esta
tenida de melancolia y recuerdos de su
nifez, cuando era realmente feliz(Miguel
Calvo Santos, CC BY 4.0).
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Chiho Ahoshima

Nivel 1 - Nivel Superficial

Estilo Superfiat

Estilo Superflat

Descripcion: Chiho
Aoshima es conocida por su
contribucion al movimiento
artistico Superflat, iniciado
por Takashi Murakami.
Superflat se caracteriza por
imagenes aplanadas,
paletas de colores brillantes y una fusion de alta y baja
cultura. Su trabajo a menudo representa paisajes
oniricos poblados por jovenes y seres sobrenaturales.

Importancia: El estilo Superflat desafia las
convenciones artisticas tradicionales al difuminar las
lineas entre bellas artes, manga y anime. Ha ayudado
a dar forma a la estética del arte contemporaneo
japonés y ha ganado reconocimiento internacional.
Aoshima ha sido fundamental para popularizar este
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Chiho Ahoshimay el superflat

Se puede pensar que la obra de Aoshima surge de algun lugar entre la
realidad inocente y un mundo de suenos retorcidos. Aoshima afirma
que "mi obra se siente como hebras de mis pensamientos que han
volado alrededor del universo antes de volver a materializarse".
Chiho ha dicho que el pintor y grabador de ukiyo-e Hokusai ha tenido
una gran influencia en la forma en que aborda sus representaciones
artisticas. Al igual que las composiciones tradicionales de ukiyo-e, sus
temas estan dibujados con una linea plana bien definida y se colocan
en un solo plano de profundidad. Los principios del ukiyo-e también
juegan una gran influencia en su principio de estilo general conocido
como superflat (Wikipedia).

> 0:00/0:26

Play/Pause Fullscreen

Video 2.1. Clip de video generado con Sider.ai, a partir del video CHIHO AOSHIMA
"VACIA" EN PERROTIN PARIS *# en YouTube.
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Salvador Dali

Nivel 1 - Nivel Superficial

La persistencia de la memoria (1931)

La persistencia de la
memoria (1931)

Descripcion: Esta es la
obra mas famosa de Dali, a

—
.
-

= "%& ¥2 menudo conocida como ‘Los
- Relojes Blandos'.

B s .

T Representa relojes de

- bolsillo derritiéndose en un
paisaje desértico. La pintura es un ejemplo iconico del
estilo surrealista de Dali.

Importancia: Se ha convertido en un simbolo del
surrealismo y de la representacion del tiempo en el
arte. La imagen ha trascendido el mundo del arte,
influyendo en la cultura popular y el imaginario
colectivo.
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La persistencia de |la memoria

El mitico cuadro de relojes blandos de Dali es, al contrario de lo que
muchos piensan, un lienzo bastante pequefo, pero no deja de ser
fascinante y es una de las estrellas del MoMA de Nueva York.

Un simple paisaje marino en el que hay una escena insdlita: una
extrafa criatura durmiendo o quizas inerte sobre la arena (hay quien
ve un autorretrato del pintor) y unos relojes que se derriten sobre
ella y sobre otros elementos del cuadro. Sabemos que Dali era un
enamorado de la ciencia y siguié el trabajo del cientifico con
curiosidad. Al parecer los relojes derritiéndose son un simbolo
inconsciente de la relatividad del espacio y el tiempo (Emilia Bolafo,
CCBY 4.0).
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Edgar Degas

Nivel 1 - Nivel Superficial

Bailarinas de ballet

Bailarinas de ballet

Descripcion: Degas es
famoso por sus numerosas
representaciones de
bailarinas de ballet. Capturé
a las bailarinas en ensayos,
actuaciones y momentos
entre bastidores, mostrando
sus vidas y rutinas rigurosas. Su fascinacion por el
ballet se convirtié en un tema recurrente a lo largo de
su carrera.

Importancia: Sus representaciones de bailarinas
ofrecieron una vision unica del mundo del ballet. Fue
mas alla de las idealizadas poses escénicas y capturé
los momentos mundanos y a menudo agotadores de
sus vidas, influenciando representaciones posteriores
del ballet en el arte. Estas obras son enormemente
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La clase de danza

En ese histérico ano de la primera
exposicion impresionista, Degas
realizé esta obra en la que manda
a la mierda toda norma
académica aprendida y copia
directamente las pautas
compositivas de lo mas moderno
y excitante que se podia ver esa
época: los grabados japoneses.

Como los maestros japoneses del
Ukiyo-e, Degas eleva un poco el
punto de vista, y de este modo el
pintor consigue escorzos tan
exagerados como expresivos.
Ademas a Degas se le da por cortar por los bordes a quien se ponga
por delante, como pasaria en una fotografia.

Y como en uno de esos maravillosos grabados que llegaron a Europa
desde oriente gracias a las exposiciones universales, el artista
construye este cuadro por medio de una pronunciada diagonal, del
extremo inferior izquierdo al superior derecho.

Con ello el impresionista enamorado del ballet nos transmite
dinamismo y fugacidad, como un instante congelado en el tiempo de
gente moviéndose de forma armoniosa, espontaneay en cierto modo
anodina, como en un momento de breve descanso tras el extenuante
ensayo que estad imponiendo el exigente profesor de baile. Los que
hayais pasado por el espectacular museo del Orsay en Paris veréis
que este cuadro tiene un gemelo y ambos son muy similares. (Emilia
Bolano, CC BY 4.0).
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Alberto Durero

Nivel 1 - Nivel Superficial

Melancolia |

Melancolia |

Descripcion: Melancolia |
es un grabado de 1514 de
Alberto Durero. La obra
alegodrica representa la
melancolia como un estado
de contemplacion
geometrica y cientifica, pero
también de inactividad y desesperacion. Incluye un
cuadrado magico, un compas, una esfera y otras
herramientas, simbolizando la bisqueda del
conocimiento.

Importancia: Es una de las obras mas famosas y
analizadas de Durero, un testimonio de su dominio de
la técnica del grabado y su interés por la filosofia y la
ciencia. Se considera un simbolo de la condicion
humana y la busqueda del significado en el mundo.
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Autorretrato de Durero

Durero fue una extraordinaria paradoja: aunque pint6 este 6leo en
Alemania, el paisaje exterior y la eleccion de una media figura delatan
una influencia italiana; el renacimiento nérdico ha untado la piel del
individuo de un singular bronceado; el cabello largo y flamenco
contrasta con el ropaje propio del estatus que los artistas poseian en
el sur de Europa; la busqueda de ideales de la filosofia alemana se alia
con la presunciény la vanidad de la identidad mediterranea.

El tamafno del cuadro no es un detalle que debamos pasar por alto
porque esconde otra paradoja. Es el mas pequefio de los
autorretratos de un hombre que tenia un altisimo concepto de si
mismo (llegd a utilizarse como modelo de Jesucristo) y
probablemente responda a las dimensiones del espejo empleado para
plasmarse, entre ensimismado e interrogativo, en la confusa estancia.

Nos preguntamos si Durero era
aqui  consciente de sus
capacidades. Volvamos de nuevo
a los ojos, que ya no nos parecen
tan claros. El retrato espira esa
conciencia: el artista casi no cabe
en la estancia en la que ha sido
encajado. Hasta el texto bajo la
ventana nos da una pista: 1498 /
Esto lo pinté segln mi imagen.
Debajo de una mirada limpia, que
se ha esforzado en eliminar todo
rastro de altivez, descansa un
artista que acaba de dar el salto
del aprendizaje a la maestria
(Daniel Jandula, CC BY 4.0).
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El Bosco

Nivel 1 - Nivel Superficial

El Jardin de las Delicias

El Jardin de las
Delicias

Descripcion: Es el triptico

mas famoso de El Bosco,

que representa el Edén, el

placer terrenal y el infierno.

Su intrincada imagineria y

simbolismo han cautivado a
los espectadores durante siglos. Es al mismo tiempo
fascinante y perturbador.

Importancia: Es una obra maestra de Ila pintura
holandesa temprana, que muestra el dominio del
artista de los detalles y la imaginacién. Sigue siendo
una fuente importante para comprender las creencias
religiosas y morales del siglo XVI.
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Jheronimus van Aken - El Bosco

El Bosco nos presenta una de sus mas maravillosas creaciones: El
jardin de las delicias. Una pieza, que supone haber sido realizada
como regalo de bodas para la corona y por lo tanto con intenciones
relativamente privadas, que terminara por convertirse en uno de los
mas queridos tesoros de Felipe Il.

Para su analisis recomendamos lupa en mano ya que podremos
dividir esta tabla, literalmente, en varias partes. La tabla central
:Como se veria una multitudinaria fiesta al aire libre en donde las
Unicas condiciones para el ingreso serian deshacerse de la ropa, de la
éticay de la moral? Bueno, exactamente esto que vemos aqui. La gran
pieza central del triptico nos muestra como era la vida antes del
Diluvio Universal. En esta tabla, arquitecturas sin tiempo como
fuentes de agua nos ensefan que el cauce de los rios comienza a
crecer por toda la escena (ver una descripcion mas amplia en Noel
Rondina, CC BY 4.0).
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El Greco

Nivel 1 - Nivel Superficial

La Trinidad

La Trinidad

Descripcion: Pintada entre
1577 y 1579, 'La Trinidad' es
una de las primeras obras
de El Greco en Espana.
Representa a Dios Padre,
Jesucristo y el Espiritu
Santo en una composicion
dinamica y emocional. La obra refleja la influencia del
manierismo italiano en su estilo.

Importancia: Esta pintura fue crucial para asegurar el
primer encargo importante de El Greco en Toledo,
abriendo puertas a futuros trabajos. Establecio su
reputacion como un artista innovador y capaz de
expresar profundas emociones religiosas. La obra es
un ejemplo temprano de su estilo distintivo.
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Domenicos Theotocopoulos - El Greco

El Greco, pintor griego que acabé siendo espanol y mezclo estilos de
muchos otros paises y culturas para crear una personaI|5|ma pintura,
sin duda adelantada a su tiempo,
gue rezuma misticismo, expresion
y sentimiento. y que todavia hoy
posee un desconcertante efecto
en el espectador. Por ello se
considera un precursor de muchos
movimientos del arte contem-
poraneo, como el expresionismo.

La Trinidad fue uno de los
primeros encargos que recibio el
Greco al llegar a Espana y estaba
destinada a ocupar la parte
superior del retablo del convento
de Santo Domingo el Antiguo en
Toledo. Como debia verse a
bastante altura, El Greco apuesta
por la monumentalidad de la
figuras, con una perspectiva
arriesgada pero acorde al punto
de vista del espectador y otorga
un sentido escultérico a las
personajes.

Esta representacién de Cristo muerto sostenido parcialmente por
Dios Padre sentado en un trono de nubes, acompanado del Espiritu
Santo y rodeado de angeles, nos permite entender como era la
pintura del Greco durante su primera etapa en Toledo (Lina Poveda,
CCBY 4.0).
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Frida Kahlo

Nivel 1 - Conocimiento Comun

Autorretratos

Autorretratos

Descripcion: Frida Kahlo es
famosa por sus numerosos
autorretratos.
Aproximadamente un tercio
de toda su obra son
autorretratos, que exploran
su identidad, la experiencia
humana y sus propios tormentos fisicos y emocionales.
Estos cuadros muestran a menudo sus caracteristicos
unicejo y su mirada intensa, convirtiendolos en
elementos definitorios de su estilo.

Importancia: Sus autorretratos ofrecen una profunda
vision de su psique y sus luchas personales. Su
vulnerabilidad y honestidad conectaron con audiencias
de todo el mundo. Solidifico su estatus de una de las
artistas mas significativas del siglo XX.
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Frida Kahlo

Magdalena Frida Carmen Kahlo y = -
Frida Kahio |:mpresion en gelating de
piata, 15 2 x 10,8 cm)

Calderdn, conocida como Frida
Kahlo, fue una pintora mexicana.
Su obra gira tematicamente en
torno a las vivencias de su vida
personal. Realizé un total de 150
obras, principalmente autorre-
tratos, en los que proyectd sus
dificultades por  sobrevivir.
También es considerada como un
icono pop de la cultura de México.

Su vida estuvo marcada por un
grave accidente de autobus en su
juventud que la  mantuvo Objeto interactivo 2.2. Imagenes
postrada en cama durante largos obtenidas de wikimedia.
periodos, llegando a someterse

hasta a 32 operaciones quirurgicas. Llevd una vida poco
convencional. La obra de Frida y la de su marido, el pintor Diego
Rivera, se influyeron mutuamente. Ambos compartieron el gusto por
el arte popular mexicano de raices indigenas, inspirando a otros
pintores mexicanos del periodo posrevolucionario.

En 1939, sus pinturas fueron expuestas en Francia tras haber
recibido una invitacion de André Breton, quien intentd convencerla
de que eran «surrealistas». Sin embargo, Frida no veia su arte
reflejado en esta tendencia ya que ella consideraba que no pintaba
suenos, sino su propia vida. Una de las obras de esta exposicion
(Autorretrato-El marco, que actualmente se encuentra en el Centro
Pompidou) se convirtié en el primer cuadro de un artista mexicano
adquirido por el Museo del Louvre (Wikipedia)
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Estancia en Tahiti

Descripcion: En 1891,
Gauguin viajoé a Tahiti en
busca de una forma de vida
mas primitiva y auténtica,
alejada de las limitaciones
de la sociedad europea.
Esperaba encontrar una
cultura intacta y una inspiracion artistica nueva en las
islas del Pacifico Sur. Permanecio alli, con breves
regresos a Francia, hasta su muerte en 1903.

Importancia: La estancia de Gauguin en Tahiti produjo
algunas de sus obras mas famosas, que representan
escenas de la vida polinesia, paisajes y mitologia.
Estas pinturas contribuyeron a la fascinacion occidental
por las culturas exoéticas y no occidentales, aunque
también generaron controversia por sus
representaciones idealizadas y a menudo sexualizadas
de los nativos tahitianos.

¢ De donde venimos? ;Qué somos? ;A donde vamos?

i De donde venimos?
¢ Queé somos? ;A
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Mujeres de Tahiti

Gauguin emigré a Tahiti un 1 de
abril de 1891 buscando la utopia
de la felicidad en una civilizacién
primitiva que no estuviese
contaminada por los vicios y la
decadencia de occidente. Pero al
llegar, se llevd un pequeno
chasco. Tahiti estaba muy
occidentalizada ya a causa del
colonialismo y las misiones
catdlicas.

Aun asi, se va a un lugar remoto, a unos 45 km de la capital, y empieza
a vivir como un hippie autosuficiente en una choza de bambu con
tubos de pintura como unico «lujo» occidental. Pasea por la playa,
pinta de vez en cuando y sobre todo se dedica a hacer el vago, que
como podemos intuir, es la fuente de toda felicidad (si no somos
felices en nuestros trabajos, claro).

Las pinturas que realizé en la época muestran su vida cuasi-idilica ahi,
y retraté a las mujeres de la zona con sus habitos y costumbres,
aunque en el caso de este cuadro podemos ver como Gauguin
pretende mostrar esas dos corrientes: una vestida puramente a la
moda Polinesia (la mujer de la izquierda) y otra mas occidentalizada
(con el vestido rosa). Una esta relajada en la playa, la otra trabajando
(parece trenzar unas hojas para hacer una cesta), una abierta a la
naturaleza, otra sentada con una enigmatica mirada de dificil
interpretacion, como las caras de un moai o un tiki (Miguel Calvo
Santos, CC BY 4.0).
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Frida Kahlo

Nivel 1 - Conocimiento Comun

Autorretratos

Autorretratos

Descripcion: Frida Kahlo es
famosa por sus numerosos
autorretratos.
Aproximadamente un tercio
de toda su obra son
autorretratos, que exploran
su identidad, la experiencia
humana y sus propios tormentos fisicos y emocionales.
Estos cuadros muestran a menudo sus caracteristicos
unicejo y su mirada intensa, convirtiéndolos en
elementos definitorios de su estilo.

Importancia: Sus autorretratos ofrecen una profunda
vision de su psique y sus luchas personales. Su
vulnerabilidad y honestidad conectaron con audiencias
de todo el mundo. Solidificé su estatus de una de las
artistas mas significativas del siglo XX.
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La maja desnuda de Goya

Manuel Godoy era el tipo que gobernaba bajo el reinado de Carlos IV.
Su figura seria muy vilipendiada a lo largo de la historia, pero tuvo
tanto luces como sombras que por supuesto nunca pondran de
acuerdo a los historiadores del pais. Lo que si se sabe de Godoy es
gue tenia una aficién muy conocida: su gusto por el arte erdético. Tenia
un gabinete privado en su casa que albergaba todo tipo de pinturas,
esculturas y demas artefactos para estimular la libido. Godoy era
asimismo un experto en arte, por lo que sabia muy bien quien era en
esos momentos el pintor nimero 1 de Espana: Francisco de Goya.

De modo que Godoy le encargé a Goya un desnudo al estilo de Venus
recostada. Salta a la vista que es mucho mas humana que diosa, y ahi
esta precisamente su encanto. La prueba principal de esto es la
representacion (por primera vez en la historia del arte) del vello
pubico femenino, inimaginable en una pintura tradicional de desnudo
mitolégico. Ahi tenemos la sutil pelambrera, en el mismo centro
compositivo del cuadro (Miguel Calvo Santos, CC BY 4.0).
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Vasili Kandiski

Nivel 1 - Nivel Superficial

De St. George IV

De St. George IV

Descripcion: Compuesta en
1911, esia pieza es un
ejemplo temprano de la
exploracion de Kandinski de
la abstraccion.
Caracterizada por formas
dinamicas y colores
vibrantes, sugiere una escena de San Jorge matando al
dragon, aunque sin una representacion figurativa
directa. En cambio, los elementos emocionales y
espirituales de la lucha se transmiten a fravés del
lenguaje visual de Kandinski.

Importancia: De St. George IV representa un momento
crucial en la transicion de Kandinski de la pintura
figurativa a la abstracta. Demuestra su creciente interés
en expresar contenido espiritual y emocional a través
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Wassily Kandinsky

Ruso, aleman y después francés,
el pintor Wassily Kandinsky fue el
gran teodrico (y practico) del arte
abstracto, es decir, este arte en el
qgue la representacion del objeto
es secundaria e incluso
perjudicial: la belleza del arte
reside en lariqueza cromaticay la
simplificacion formal. Es la
representacion de lo esencial del

arte, no una burda imitacién de la Figura 2.1. Negro y violeta (Arte
naturaleza, que es de por si Abstracto, WikiArt, Dominio publico)
insuperable.

Kandinsky compagind sus estudios de derecho y economia con clases
de dibujo y pintura. Como buen aficionado al arte de principios del
siglo XX, le interesaban las culturas primitivas y las manifestaciones
artisticas populares rusas.

A los 30 anos lo abandond todo para estudiar pintura en Munich, y
viajé por numerosos paises para descubrir colores, formas y formas
de representacion alejadas de la mimesis tradicional.

Poco a poco, su experimentacién continuada culmina en torno a
1910, entregandose a la pura abstraccion. Un poco de la libertad
cromatica de los fauvistas, el impulso personal del artista tipico de
los expresionistas y una espiritualidad que robaba tanto de las
matematicas como de la musica. Entre 1910y 1914, Kandinsky pint6
obras de tres categorias: las impresiones (inspiradas en la
naturaleza), las improvisaciones y las composiciones (Miguel Calvo
Santos, CC BY 4.0).
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La Mona Lisa

La Mona Lisa

Descripcién: La Mona Lisa
es un retrato del siglo XVI
atribuido a Leonardo da
Vinci. Es conocida por la
enigmatica sonrisa del
: sujeto y el uso innovador de
- | - sfumato, una técnica que
suaviza los contornos y crea un efecto borroso.
Actualmente se exhibe en el Museo del Louvre en
Paris.

Importancia: La Mona Lisa es una de las pinturas mas
famosas y valiosas del mundo. Se ha convertido en un
simbolo del arte del Renacimiento y ha influido en
generaciones de artistas. Su popularidad masiva
también la ha convertido en un objeto de parodia y
apropiacion cultural.
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Leonardo di ser Piero da Vinci

Leonardo da Vinci, el homo universalis, el sabio renacentista, el
artista versado en todos los ambitos del conocimiento humano.

No sélo era artista, también fue una eminencia en aerodinamica,
cocina, hidraulica, anatomia, poesia, botanica. Y por supuesto, por lo
gue lo conocemos hoy: por su pintura, escultura y arquitectura.
Gracias a ello forma parte, junto a Miguel Angel y Rafael, de Ia
santisima trinidad del arte renacentista.

Leonardo nacié en 1452 en la villa toscana de Vinci, hijo de una
campesina y un notario, que tendria 11 hijos en total. Su insaciable
curiosidad se manifesté de nifno: ya dibujaba animales mitolégicos,

hibridos entre realidad vy
fantasia. 1° leyenda: Su padre
entrd en casa y se asusté al ver
una medusa con serpientes en la
cabeza. Eraundibujo.

Leonardo perfecciond en el taller
de Verrocchio pintura, escultura
y demas artes. No tardé en
superar a su maestro. Pronto se
interes6 en una nueva técnica
llegada de los Paises Bajos: la
pintura al 6leo. Con ella innovd
en composicion y claroscuro.
Hoy es considerado uno de los
artistas mas grandes de Ia
historia del arte.(Miguel Calvo
Santos, CC BY 4.0).
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Edouard Manet
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Le Déjeuner sur I'herbe (El almuerzo sobre la hierba)

Le Déjeuner sur
I'herbe (El almuerzo
sobre la hierba)

Descripcion: Esta pintura,

exhibida en el Salon des

Refuses en 1863,

representa a una mujer

desnuda sentada con dos
hombres completamente vestidos en un entorno de
picnic. El estilo pictdrico suelto de Manet y la
representacion no idealizada de la desnudez fueron
impaciantes para el publico de la época. Rompio con
las convenciones académicas tradicionales.

Importancia: E!l 'Déjeuner sur 'herbe’ es considerado
un punto de inflexién en la historia del arte, marcando
una ruptura con la tradicion académica y allanando el
camino para el impresionismo y el arte moderno. Su
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Almuerzo en la hierba

Fue un escandalo. Una mujer
desnuda sentada en la hierba con
dos tipos vestidos. Un picnic
burgués en el parque que los
sensibles miembros de la
academia repudiaron como si
fuera algo de otro planeta. Y
ademas pintado en un lienzo
enorme, de esos reservados a
grandes temas... jUltraje!

La mujer desnuda, la modelo _ Figura2.2. Almuerzo en la hierba de
Victori M t’ ) Edouard Manet (Estilo realista, WikiArt,
ictorine eurent, nos mira Dominio pblico)
directamente. Los hombres,
vestidos como dandis conversan entre ellos. Es todo como muy
casual, como si fuera algo habitual. Por el suelo estan las ropas de la
mujer y un bodegdn con frutas y pan. Manet mezcla géneros y no
parece tener respeto por el arte tradicional.

Otro escandalo: Fijaos en dos animales (un poco dificiles de ver): el
pajaro, reservado tradicionalmente a la pintura religiosa evocando al
espiritu santo, y la rana, ya que “grenouille” (rana) hace referencia a
las demi-monde parisinas, mujeres libres, independientes y de fiesta
todo el diay toda la noche.

Al fondo hay una mujer medio vestida en el rio. Algo que también
critic6 la academia es el excesivo tamafno de esta figura en
comparacion con las del primer plano, como si fuera un error del
pintor. Para nada: Manet hizo esto muy conscientemente y lo hizo
para modernizar un poco la clasica perspectiva aérea (Miguel Calvo
Santos, CC BY 4.0).
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Francisco Goya

Nivel 1 - Nivel Superficial

Los fusilamientos del 3 de mayo

Los fusilamientos del
3 de mayo

Descripcion: Esta pintura

representa la ejecucion de

patriotas espaioles por las

tropas francesas durante la

ocupacion napolednica. Es

una obra poderosa y
conmovedora que captura el horror y la brutalidad de la
guerra. Goya utilizo pinceladas audaces y una
composicion dramatica para crear una imagen
impactante.

Importancia: Es una de las obras mas famosas de
Goya y un simbolo del sufrimiento humano y la
resistencia contra la opresion. Se considera una obra
maestra del arte romantico y un precursor del arte
moderno. Influyé en generaciones de artistas.



https://proyectodescartes.org/iCartesiLibri/materiales_didacticos/Solo_Arte/interactivos2/Matisse/index.html

Henri Matisse y el fauvismo

El gran artista del siglo XX junto a
Picasso. Su revolucionario uso del
color cambié la pintura vy
encabezé una de las primeras
vanguardias, el fauvismo, del que
acabaria evolucionando hacia un
arte personal e inclasificable.

Su infancia fue poco inspiradora:
«En mi pueblo si habia un arbol en
el camino lo arrancaban, porque Figura 2.3. La alegria de vivir de Henri
arrojaba sombra a cuatro plantas Matisse (Estilo fovismo, WikiArt,
de remolacha». Su padre le llegé a Dominio pblico)

pegar un par de palizas cuando lo sorprendia dibujando «tonterias».

Asi que el joven Matisse se marché a Paris y se licencié en Derecho,
llegando a trabajar brevemente como abogado, pero en 1889 le entré
«la fiebre» de estudiar arte. «jTe vas a morir de hambre!, ;Me oyes,
Henri...? jEs una carrera para vagabundos...!», gritd su padre.

El hombre ni se imagind que su hijo seria uno de los artistas mas ricos
y apreciados de Francia.

Una vez infectado del arte, Matisse se formd con pintores como
Bouguereau y Moreau, pero al conocer a los jévenes que pintaban sin
seguir reglas (Derain, Vlaminck...), se interné en un nuevo y
desconocido lenguaje pictérico basado en el uso libre del color, el
vigor expresivo y el rechazo a ser una mera imitacion de la
naturaleza. El critico Louis Vauxcelles les denominé despectivamente
fauves (salvajes), nombre que adoptaron con orgullo (Miguel Calvo
Santos, CC BY 4.0).
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Miguel Angel Buonarrotfi

Nivel 1 - Nivel Superficial

La Pieta

La Pieta

Descripcion: La Pieta es
una escultura de marmol de
Miguel Angel alojada en la
Basilica de San Pedro en Ia
Ciudad del Vaticano. Fue
encargada por el cardenal
francés Jean de Billheres
como monumento funerario, pero luego fue trasladada
a su ubicacion actual, la primera capilla a la derecha al
entrar en la basilica. Esta famosa obra representa el
cuerpo de Jesus en el regazo de su madre Maria
después de su crucifixion.

Importancia: La Pieta es significativa por su belleza, su
representacion de la emocion y su maestria técnica. Es
una de las obras mas famosas de Miguel Angel y un
simbolo del arte renacentista. La escultura solidificé la
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Miguel Angel

Michelangelo di Lodovico Buonarroti Simoni, conocido en espanol
como Miguel Angel, fue un arquitecto, escultor, pintor y poeta
italiano renacentista, considerado uno de los mas grandes artistas de
la historia tanto por sus esculturas como por sus pinturas y obra
arquitectonica. Desarrollé su labor artistica a lo largo de mas de
setenta anos entre Florencia y Roma, que era donde vivian sus
grandes mecenas, la familia Médici de Florencia y los diferentes
papas romanos. En 1497 recibié del cardenal francés Jean Bilhéres
de Lagraulas el encargo de una Piedad, |la originalidad con la que
traté esta pieza se nota en la ruptura con el dramatismo con el que
hasta entonces se trataba esta iconografia (Wikipedia).

p 0:00/1:31

Play/Pause Fullscreen

Video 2.2. La obra maestra de Miguel Angel escondida en una basilica romana (video
de NotimexTV '# en YouTube, Licencia Atribucién de Creative Commons.
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Joan Miro

Nivel 1 - Nivel Superficial

The Farm (La Masia)

The Farm (La Masia)

Descripcion: Painted
. between 1921 and 1922,

The Farm represents Mird's

family farmhouse in Mont-

roig del Camp. This painting

marks a transition in Mird's

style, blending meticulous
detail with emerging surrealist tendencies. It took him
nine months to complete.

Importancia: It showcases Mird's connection to his
Catalan roots and represents a turning point in his
artistic career as he moved towards Surrealism. Emest
Hemingway bought it, recognizing its importance,
highlighting the intersection of literary and artistic
appreciation.
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Signos y constelaciones enamorados de
una mujer

Una de las pinturas que forman
parte de la serie
«Constelaciones» pintada por
Miré entre 1939y 1941.

En esta serie de 23 pinturas
vemos el caracteristico estilo naif
de Mird, con el que el artista
busca adentrase en lo mas
profundo del subconsciente
humano y nos ofrece su particular
vision de la realidad plagada de
simbolos y colores.

Esta constelacion representa
exactamente lo que dice su titulo:
un cielo estrellado con sus
respectivas constelaciones, simbolos variados que forman una
especie de laberinto formado por lineas negras y salpicado por
colores primarios, los famosos pajaros de Mird (¢no los veis? Pues
estan ahi) y por supuesto la mujer, siempre tratada por Miré como un
ente creador y protector.

Muchos ven aqui un elemento de evasién y huida, pues la realidad de
1941 no era de lo mas confortable en Europa. Segun el nieto del
artista, Mir6 tenia que escapar de alguna manera de las barbaridades
gue se estaban cometiendo durante la 2% Guerra Mundial, y lo Unico
gue pudo conseguir fue escapar por medio de su arte, y mirando al
firmamento (Emilia Bolafo, CC BY 4.0).
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Claude Monet

Nivel 1 - Nivel Superficial

Impresion, Soleil Levant (1872)

Impresion, Soleil
Levant (1872)

Descripcion: Esta pintura

captura el puerto de Le

Havre al amanecer, con un

enfoque en los efectos de la

luz y el color. Es

considerada la obra que dio
nombre al movimiento impresionista. Monet pinto esta
escena desde una ventana, capturando la neblina
matutina y la luz reflejada en el agua.

Importancia: La pintura es significativa porque marco
el nacimiento del impresionismo, un movimiento que
revoluciono el arte al priorizar la captura de la
impresion momentanea sobre el detalle realista. Su
exhibicion en 1874 provoco criticas, pero también
allané el camino para una nueva forma de ver y



https://proyectodescartes.org/iCartesiLibri/materiales_didacticos/Solo_Arte/interactivos2/Monet/index.html

Claude Monet y el impresionismo

Monet fue la figura clave del
movimiento impresionista. De
hecho fue un cuadro suyo el que
puso nombre al movimiento. Sus
innovaciones en el estudio del
color y la luz causaron tanta
admiracion como rechazo, pero
como bien sabemos, se adelanté
lo justo a su tiempo como para ser
considerado un innovador y tener
éxito al mismo tiempo.

Dibujante de caricaturas desde
nino, ya pintaba paisajes vy
marinas, algo que le agradaba al
poder trabajar al aire libre. Con
19 anos viaja a Paris para
empezar sus estudios, siendo
financiado por su familia. Pero
cuando Monet es llamado para el
servicio militar (de 7 afnos) estos
no quieren pagar el reemplazo a
no ser que deje ese horrible
oficio, por lo que Monet se tiene
qgue ir a Argelia.

Figura 2.4. Camino a la granja Saint-
Simeon (Estilo impresionismo, WikiArt,
Dominio publico)

En sus ultimas obras (nenufares), la forma estd ya practicamente
disuelta en manchas de color. Muchos historiadores de arte afirman
qgue al sufrir Monet de cataratas, el artista veia cada vez mas tras un
filtro borroso y amarillento. De hecho, tras ser operado, volvidé una
temporada a su estilo anterior (Miguel Calvo Santos, CC BY 4.0).

141



https://proyectodescartes.org/iCartesiLibri/materiales_didacticos/Solo_Arte/images2/monet.jpg
https://proyectodescartes.org/iCartesiLibri/materiales_didacticos/Solo_Arte/images2/monet.jpg
https://www.wikiart.org/es/claude-monet/road-to-the-saint-simeon-farm
https://historia-arte.com/artistas/claude-monet

Pablo Picasso

Nivel 1 - Nivel Superficial

Guernica

Guernica

Descripcion: Guemica es
una gran pintura al dleo
sobre lienzo del artista
espanol Pablo Picasso. Fue
creada en respuesta al
bombardeo de Guemica,
Pais Vasco, por
bombarderos alemanes e italianos a peticion del
gobierno nacionalista espanol.

Importancia: Se convirtid en un poderoso simbolo
antibélico y sigue siendo una de las obras de arte mas
conmovedoras y potentes del siglo XX. Su impacto
radica en su representacion del sufrimiento, el caos y la
brutalidad de la guerra, independientemente de su
contexto politico especifico.
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Guernica de Picasso

Cuando invadieron Paris, los nazis visitaban de vez en cuando el
estudio de Picasso para ver si podia delatar a algun artista judio. Este
s6lo sonreiay les daba una postal con la reproduccién de su Guernica.
En una ocasién, un embajador nazi cogié la tarjeta y le pregunté con
desprecio: ;Ha hecho usted esto, Monsieur Picasso..?. No —
respondio el pintor— lo han hecho ustedes...

La Luftwaffe habia bombardeado durante horas la indefensa ciudad
de Guernica en 1937, que quedd arrasada dejando sélo escombros.
Un bombardeo indiscriminado contra la poblacion civil que marcaria
el inicio de las atrocidades tipicas de las guerras del siglo XX.

Tras esto, Picasso se sintié obligado a documentar el hecho para las
generaciones venideras y pintd la obra para el pabellon de la
Republica Espanola en la Exposicién Internacional de Paris de ese
mismo ano. El resultado fue un enorme lienzo de casi 4 metros de alto
por mas de 8 de ancho que es hoy la ilustracién perfecta de los
desastres de la guerra, tomando la herencia del arte-denuncia de
Goya (Miguel Calvo Santos, CC BY 4.0).
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Rafael Sanzio

Nivel 1 - Nivel Superficial

Las Estancias de Rafael en el Vaticano

é% Las Estancias de

Rafael en el Vaticano

!
l l | || Descripcion: Rafael fue
J comisionado por el Papa

f
"' r [ ]

# Ab Julio 1l para decorar las
‘*" > { A habitaciones papales en el

_ ﬂh Palacio Apostdlico del

— Vaticano. Estas

habitaciones, conocidas como las Estancias de Rafael,
muestran la habilidad de Rafael en frescos a gran
escala, y su capacidad para integrar filosofia, teologia y
arte clasico.

Importancia: Las Estancias de Rafael representan el
apogeo del Alto Renacimiento romano. La 'Escuela de
Atenas’ es una de las obras mas famosas y celebradas
del Renacimiento, que representa a los grandes
filésofos y cientificos de la antigiiedad reunidos en un
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La Escuela de Atenas por Rafael

Uno de los frescos mas conocidos de la historia del arte y quizas la
obra mas ambiciosa de Rafael, que quiso representar nada menos que
los origenes del pensamiento occidental, que como todos sabemos
nacio en la Antigua Grecia. El artista pinta al dream team de filésofos
clasicos y lo hace poniéndoles rostros de artistas contemporaneos.
Asi por ejemplo, en el centro tenemos a Platon (pintado como
Leonardo) y Aristételes, las dos principales ramas de la filosofia.

Después por ahi desperdigados estan Heraclito (con los rasgos de
Miguel Angel), Euclides (como Bramante), Protégenes (retratado
como su amigo El Sodoma), Hipatia (su novia Margherita) y Apeles
(autorretrato del propio Rafael) (Miguel Calvo Santos, CC BY 4.0).
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Rembrandt

Nivel 1 - Nivel Superficial

La Ronda de Noche

La Ronda de Noche

Descripcion: La Ronda de
Noche, completada en 1642,
es una de las pinturas mas
famosas de Rembrandt.
Representa a la milicia
civica de Amsterdam,
capturando un momento
dinamico y dramatico en el que la compaiiia se esta
poniendo en movimiento.

Importancia: Es famosa por su tamafio masivo, el uso
dramatico de la luz y la sombra (claroscuro) y la
percepcion de movimiento en lo que tradicionalmente
seria un retrato grupal estatico. Marco una desviacion
del estilo de retrato grupal holandés convencional.

Controversia: El nombre enganoso surgié porque, con
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Rembrandt van Rijn

Rembrandt van Rijn es el artista
mas grande de los Paises Bajos.
Su figura trasciende la historia del
arte para situarse en uno de los
nombres mas importantes en la
historia de la civilizaciéon
occidental.

Maestro barroco, fue la figura
central de I|a edad de oro
holandesa, cuando el pais era una
de las mayores potencias Figura 2.5. La ronda de noche (Estilo
internacionales. Su pintura fue barroco, WikiArt, Dominio ptiblico)
excepcional (es especial sus

retratosy autorretratos), su actitud humilde y su conocimiento del
ser humano muy acertado, por lo que es uno de los artistas que
producen mayor empatia entre sus colegas y sus estudiosos.

Nacido en una familia acomodada, pudo cuidar su educacién y
conseguir un amplio conocimiento de la pintura italiana. Con 19 afos
ya tuvo su propio taller y una nutrida clientela. Fue en esa época
cuando se adentro en el claroscuro de moda. Poco a poco se convirtio
en uno de los artistas que mejor manejaba este concepto y su obra
cobro una fuerzay una personalidad arrolladoras.

También fue un importante marchante de arte y vivié en esos anos
una época de prosperidad econémica, pero al final de sus dias los
reveses econdmicos lo obligaron a subastar todas sus pertenencias
(casa, pertenencias, colecciones de arte...). Sélo su criada Hendrickje
Stoffels, con la que mantuvo una relacion sentimental, le sirvié de
consuelo en su vejez (Miguel Calvo Santos, CC BY 4.0).
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Pierre-Auguste Renoir

Nivel 1 - Nivel Superficial

Impresionismo

Impresionismo

Descripcion: Pierre-
Auguste Renoir fue un pintor
francés y una figura
destacada en el desarrollo
del estilo impresionista. El
impresionismo se
caracteriza por pinceladas
pequefas y finas, composiciones abiertas y énfasis en
la representacion precisa de la luz en sus cambiantes
cualidades. Renoir buscé capturar momentos fugaces y
la alegria de la vida cotidiana en sus pinturas.

Importancia: Renoir ayudd a popularizar el
impresionismo, que revoluciono el mundo del arte al
romper con las técnicas académicas tradicionales. Sus
obras capturaron la belleza de la vida modema y la
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Pierre-Auguste Renoiro

Pierre-Auguste Renoir fue uno de

. Frida Kahio (impresion en gelating de
los pintores del grupo piata_ 152 x 10,8 cm)

impresionista, centrado a
diferencia de la mayoria de sus
colegas paisajistas, en la figura
humana. En concreto, la figura
humana femenina. Y mas en
concreto aun, en la figura humana
femenina desnuda. Aunque cierto
es que ubicaba estos desnudos en
paisajes, y eso da como resultado
un impresionismo ornamental,
sensual, hedonista.

De hecho, Renoir gustaba del Objeto interactivo 2.3. Imagenes
rococ6 y su rollo picarén y obtenidas de wikimedia.
hedonista. Siguié siempre Ia

tradicién, adaptandola a los nuevos tiempos de pinceladas sueltas y
pintores barbudos y nunca dejé de pintar la alegria de vivir, siempre
diversion, siempre fiesta. Renoir bebié también de las fuentes de
Rubens y sobre todo Corot.

Aprobd el ingreso a Bellas Artes y sacé todo sobresalientes en la
escuela. Ahi conocié a los que serian companeros de profesion y
movimiento: Claude Monet, Frédéric Bazille y Alfred Sisley.... a
menudo iban a pintar juntos al aire libres.

Al final, vivié una vida feliz y exitosa. Sus hijos fueron también
grandes artistas y su arte es hoy tan valorado como buscado por los
carrofieros actuales, esos con mucho dinero y poco gusto (Miguel
Calvo Santos, CC BY 4.0).
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Diego Rivera

Nivel 1 - Nivel Superficial

Mural "El hombre en la encrucijada’

Mural 'El hombre en la
encrucijada’

Descripcion: Este mural fue

comisionado para el

Rockefeller Center en Nueva

York en 1933. Representaba

al obrero moderno en una

encrucijada, con visiones de
capitalismo y socialismo. Rivera incluy6é una imagen de
Lenin, lo que provoco controversia.

Importancia: El mural fue destruido por la familia
Rockefeller debido a su contenido politico. Este
incidente se convirtié en un simbolo de la censura
artistica y la tension entre la libertad de expresion y el
poder econémico. Rivera luego recred el mural en el
Palacio de Bellas Artes en la Ciudad de México bajo el
nombre 'El hombre, controlador del universo'.
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Diego Riveray el muralismo

Diego Rivera fue uno de los
grandes muralistas
latinoamericanos del Siglo XX. La
cultura mexicana siempre estuvo
presente en su obra, incluso
cuando se «contamina» de Europa
en sus viajes al Paris de las
vanguardias.

Su obra influyd a cientos de
artistas y su vida sigue fascinando
hoy por su irreverencia en lo
politico, su legendario hedonismo
y un inexplicable atractivo para
las mujeres. Quizas, la mujer de su
vida fue Frida Khalo, con la que se
caso (2 veces).

Su verdadero nombre era Diego
Maria de la Concepciéon Juan
Nepomuceno Estanislao de Ia
Rivera y Barrientos Acosta y
Rodriguez. Muy joven viaja a
Paris, entrando en contacto con la

. . Figura 2.6. Carnaval de la vida mexicana
vanguardia y artistas como Pablo (Estilo muralismo, WikiArt)

Picasso o Paul Cézanne, que lo
introducen en el cubismo.

Su obra, de enorme eclecticismo, chupd de todo el arte occidental y
también del precolombino (el gusto por la pintura mural, sin ir mas
lejos) (Miguel Calvo Santos, CC BY 4.0).
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Peter Paul Rubens

Nivel 1 - Nivel Superficial

La Elevacion de la Cruz

La Elevacion de la
Cruz

Descripcion: La Elevacion

de la Cruz es un ftriptico

pintado por Peter Paul

Rubens para la Iglesia de

Santa Walburga en

Amberes. Completado en
1610, es considerado un ejemplo clave de la pintura
barroca flamenca, mostrando un dramatico movimiento
y una vigorosa paleta de colores.

Importancia: Representa el virtuosismo técnico
temprano de Rubens y su capacidad para combinar
influencias italianas con la tradicion flamenca. Marco su
ascenso como uno de los pintores mas importanies de
su época, recibiendo numerosos encargos después.



https://proyectodescartes.org/iCartesiLibri/materiales_didacticos/Solo_Arte/interactivos2/Rubens/index.html

Rubens y el barroco

Quizas la figura mas importante
del barroco flamenco, Pedro
Pablo Rubens fue uno de los
mejores pintores de Europa en su
época y por ello fue reconocido
en vida. Ademas fue uno de los
primeros artistas en entender el
mercado del arte, y cred una
especie de factoria en su taller
que fabricaba pinturas en cadena.

Figura 2.7. El juicio de Paris (Estilo
También ejercié de diplomatico barroco, WikiArt)
en diversas cortes europeas,
incluida Espana, que encargd muchos de sus mejores cuadros.
Rubens (o su taller) pinté mas de 3000 obras.

Nacido en Amberes, en esa época la ciudad era un hervidero
econémico, y por lo tanto artistico. Se invertia en cultura, y
particularmente en arte, sobre todo en pintura flamenca, que todavia
gozaba de muy buena salud. Pero también eran tiempos de
convulsiones politicas y religiosas, pues no todos aceptaban ser
subditos de la catdlica Espana.

Pero quizas a causa del enfoque artistico no iconoclasta de los
catédlicos (los calvinistas eran mucho mas cerrados), numerosos
artistas flamencos pudieron trabajar y encontrar mercados entre la
monarquia y la aristocracia espanola. De ahi que abunden los temas
religiosos e histéricos, y muchisimos retratos. Bajo este cobijo fue
ascendiendo puestos el talentoso, ambicioso y muy catdélico Rubens.
(Miguel Calvo Santos, CC BY 4.0).
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David Alfaro Siqueiros

Nivel 1 - Nivel Superficial

Mural 'Del Porfirismo a la Revolucion’

Mural 'Del Porfirismo a
la Revolucion'

Descripcion: Este mural

monumental, también

conocido como 'El Retrato

de la Burguesia', esta

ubicado en el Castillo de

Chapultepec en la Ciudad
de México. Fue comisionado en la década de 1950 y
representa la historia de México desde la dictadura de
Porfirio Diaz hasta la Revolucion Mexicana, mostrando
la lucha de clases y la buisqueda de justicia social. El
mural destaca por su uso del dinamismo y la
perspectiva, elementos caracteristicos del estilo de
Siqueiros.

Importancia: Es una obra clave del muralismo



https://proyectodescartes.org/iCartesiLibri/materiales_didacticos/Solo_Arte/interactivos2/Siqueiros/index.html

Siqueiros

David Alfaro Siqueiros fue uno de
«los tres grandes del muralismo
mexicano» junto a Diego Riveray
José Clemente Orozco. Siqueiros
opté por un Expresionismo
neorrepresentativo o neoiconico
y lo cargd de mensaje politico y
social. Su arte era esquematico, y
a lavez muy colorido y dinamico.

De joven Siqueiros ya era todo un
contestatario, lo que le valié
algun que otro azote y pelea. Era
marxista perdido. Pero le gustaba
sobre todo la pintura, asi que se
metiéo en Bellas Artes. También
fue militar en ese convulso
México de principios del XX con
gentes como Zapata, Pancho
Villa, Porfirio Diaz, Carranza...
Entre arte y politica transitaba
Sigueiros, y a menudo una cosa
alimentaba alaotray viceversa.

En los afnos 30 viaja a los Estados
Unidos y le da clases a algunos
estudiantes estadounidenses
(Pollock, por ejemplo, andaba por
ahi) (Miguel Calvo Santos, CC BY
4.0).
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Figura 2.8. David Alfaro Siqueiros (Foto en
Wimedia, dominio publico)
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Nivel 1 - Nivel Superficial

Asuncion de la Virgen

Asuncion de la Virgen

Descripcion: La Asuncion
de la Virgen es un gran
retablo pintado por Tiziano
alrededor de 1516-1518. Se
encuentra en el altar mayor
de la Basilica de Santa
Maria Gloriosa dei Frari en
Venecia. La obra marca una nueva direccién en el
estilo de Tiziano, alejandose de las convenciones del
Renacimiento temprano.

Importancia: Esta obra consolido la reputacion de
Tiziano como uno de los principales pintores de
Venecia. Su uso del color y la composicién dinamica
influyd en generaciones de artistas. Representd un
punto de inflexion en el arte veneciano, marcando la



https://proyectodescartes.org/iCartesiLibri/materiales_didacticos/Solo_Arte/interactivos2/Tiziano/index.html

La Asuncion de la Virgen de Tiziano

Se trata de una de las obras mas
importantes y conocidas de
Tiziano. Para este encargo, que
recibié del fraile Germano, el
superior del convento de los Frari
por aquella época, el artista debid
tener muy en cuenta la
percepcion de la pintura desde el
marco arquitecténico en la cual
iria emplazada. Mediante la gama
cromatica que escoge, Tiziano
logra que la obra tenga luz propia.
En toda la amplia produccién del
artista, no hay ninguna pintura
como esta, es unica.

La Ascensién de la Virgen es un
tema religioso muy habitual en
representaciones artisticas, tema
gue busca emocionar, complacer
al espectador. A diferencia de la
otra escuela pictérica del
momento, la toscana, siempre con
una connotacion mas intelectual, Figura 2.9. La Asuncion de la Virgen
en la que predomina el dibujo, y el (Estilo alto renacimineto, WikiArt,
color quedara en segundo plano, dominio piblico)

Tiziano demuestra ser el mayor exponente de la pintura veneciana,
caracterizada por la capacidad de fascinar, una llamada directa a
cautivar los sentidos (Laura Cabrera Guerrero, CC BY 4.0).
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Vincent van Gogh

Nivel 1 - Corriente Principal

La Noche Estrellada (1889)

Descripcion: La Noche

Estrellada es una pintura al

Oleo sobre lienzo de Vincent

van Gogh. Representa la

vista desde la ventana

orientada al este de su
habitacion del asilo de Saint-Rémy-de-Provence, justo
antes del amanecer, con la adiciéon de un pueblo
imaginario.

Importancia: Es una de las obras mas reconocidas en
la cultura occidental. La pintura es notable por su uso
del empaste y su representacion expresiva de la noche,
que refleja la turbulencia emocional de Van Gogh.
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La noche estrellada

Con sus pinceladas vigorosas, Van Gogh capta un paisaje exterior y
uno interior. El cielo en espiral parece moverse de verdad en el lienzo.
Las estrellas tienen su propio halo, que el pintor exagera para
expresar mas (y adelantandose unas décadas al expresionismo). La
ciudad en cambio esta quieta, estable, realizada con trazos rectos y
breves, en contraste con esas curvas frenéticas del cielo.

El pintor post-impresionista dijo: “Quiero llegar al punto en que la

gente diga de mi trabajo: ‘Este hombre siente profundamente”, a lo
gue nosotros anadimos: “y hace que los demds sintamos

profundamente...”. (Miguel Calvo Santos, CC BY 4.0).
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Diego Velasquez

Nivel 1 - Nivel Superficial

Las Meninas

Las Meninas

Y. 2 e Descripcion: Las Meninas
B o o G2 es una de las obras mas

nlif ;,f 7, 5 ' famosas de Velazquez,
7l

.
i
o

) : pintada en 1656.

Representa a la infanta
Margarita y a su séquito en
el taller del artista.
Velazquez se incluye a si mismo pintando, lo que ha
generado numerosos andlisis e interpretaciones.

Importancia: La obra es un hito en la historia del arte
por su complejidad compositiva y su reflexion sobre la
naturaleza de la representacion. Ha influido en
generaciones de artistas y sigue siendo objeto de
estudio y admiracion.



https://proyectodescartes.org/iCartesiLibri/materiales_didacticos/Solo_Arte/interactivos2/Velasquez/index.html

Las Meninas de Velasquez

Pintor de pintores» (segin Manet), maestro indiscutible del arte
universal, genio del barroco sevillano, «el mas grande pintor que
jamas ha existido» (dice Dali)....

Diego Rodriguez de Silva y Velazquez es quizas el mejor pintor
espafnol de la historia. Su obra fue ampliamente estudiada por
maestros de épocas posteriores e influiria en artistas tan dispares
como los anteriormente citados Dali o Manet. Atraido por la nueva
iluminacion tenebrista de Caravaggio fue uno de los introductores
del estilo en Espafia y por su evidente talento se convirtié en pintor
de la corte de Felipe IV en la que fue |a época mas esplendorosa de |a
cultura espanola (el siglo de oro). (Miguel Calvo Santos, CC BY 4.0).
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William Utermohlen

Nivel 1 - Nivel Superficial

Autorretratos que reflejan la demencia

Autorretratos que
reflejan la demencia

Descripcion: William
Utermohlen fue un artista
estadounidense-britanico
que, tras ser diagnosticado
con la enfermedad de
Alzheimer en 1995, continud
pintando autorretratos que documentan la progresion
de su deterioro cognitivo. Sus autorretfratos se vuelven
cada vez mas abstractos y distorsionados a medida
que avanza la enfermedad, lo que proporciona una
visién Unica de la experiencia de vivir con demencia.

Importancia: Las obras de Utermohlen ofrecen un
poderoso comentario visual sobre los efectos de la
enfermedad de Alzheimer en la percepcion de uno
mismo y en la capacidad artistica. Estos autorretratos
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Autorretratos con Alzheimer

La evolucion de la pintura de William Utermohlen tras la
aparicion de la enfermedad neurodegenerativa.

Los artistas de toda la historia siempre se han mostrado en continua
comunicacién con el mundo. El arte es la Unica forma que tienen de
ver la vida. Gracias a sus obras conocemos cémo eran, qué
expresaban y como se sentian en cada momento.

Pero ;qué ocurre si a un artista le cortamos las alas para poder volar
con completa libertad en el mundo de la imaginacién...?

Esto le sucedio al pintor William
Utermohlen en 1995. Le
diagnosticaron Alzheimer,
comenzando asi un duro trance

para su carrera. Esta enfermedad
provoco en el artista dificultades

para visualizar un objeto o idea,

para asimilarlos y posteriormente
representarlos en un lienzo.
Desde entonces, su forma de
pintar fue evolucionando con el

paso de los anos. Por ello, para
entender cémo el Alzheimer se ;
iba apoderando de su persona, L
Utermohlen decidié crear cada & EE i/ i
afo un autorretrato, cosaqueya — } .
hizoen 1967.

Figura 2.10. Autorretrato» (1967)

De este modo y gracias a esta serie realizada entre 1996 y el afno
2000, podemos palpar con la mirada la viva imagen de la demencia
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recorriendo el cerebro de William Utermohlen. Desde el primer
autorretrato, las obras van perdiendo realismo, emocion, detallismo y
complejidad policroma, hasta que practicamente se muestra un
simple garabato que insinda representar un rostro.

La evolucion de la pintura era algo mas que evidente, como por
ejemplo el cambio del tipo de trazo, la perspectiva, la proporcion, la
disminucion de colores y las inclinaciones de la mirada. Sin embargo,
los médicos encargados de tratar al artista no llegaron a una
conclusion en cuanto a confirmar si la pérdida de talento se debia a la
pérdida de habilidades fisicas o de la pérdida del control sobre el
psique del Alzheimer.

La pintura de 1996 refleja el genio con el que el artista empezo a
luchar contra la demencia. En la segunda obra, en 1997, se
representa confundido con el trance que vive. Tras esto, en 1998
muestra la tristeza al no poder controlar su propia vida. Luego, en
1999 y 2000, ya vemos como Utermohlen cae en la desolacién. En
general, en toda la serie se comunica al exterior revelando el caos en
el que vive dia tras dia.

Mas tarde, tras el paso del tiempo, el caso de William Utermohlen ha
sido observado por médicos, psiquiatras e historiadores del arte.
Todos ellos han sacado la misma conclusion: un deterioro progresivo
en las sensaciones, incomunicacién, pérdida de funcionamiento
cognitivo y una atrofia generalizada en su cerebro. Se entiende que
esta serie de pinturas, revela la interesante relacién entre el arte y la
demencia en un artista, ensenandonos como es el dia a dia de una
persona que sufre esta enfermedad.

Finalmente, pasaran los anos y nos seguiremos emocionando al poder
ser testigos de lo que una enfermedad de estas caracteristicas llega a
producir en alguien. El Alzheimer se muestra ante cada uno
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de los que lo sufren como una cruel dictadora que se hace contigo y
te rompe el alma. Por ello, William Utermohlen ha sido Unico en el
mundo, luchando contra viento y marea teniendo siempre presente la
nostalgia de poder volar con completa libertad en el mundo del arte.

PAUTOrretrato1967))

=

e T

| e
Bt


https://proyectodescartes.org/iCartesiLibri/materiales_didacticos/Solo_Arte/interactivos4/presentacion6/index0.html

Louis Wain

Nivel 1 - Conocimiento Comun

llustraciones Antropomorficas de Gatos

llustraciones Antropomorficas de Gatos
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Louis Wain y los gatos

Wain naci6 en Clerkenwell,
Londres. En 1881 vendid su primer
dibujo y al ano siguiente renuncié a
su puesto de profesor en la West
London School of Art para
convertirse en ilustrador. Se casé
en 1884, enviudando tres anos
después.

Wain produjo cientos de dibujos y
pinturas al afno para publicaciones
periddicas y libros, incluido el
Anuario de Louis Wain, que se
publicé entre 1901 y 1921. Su
obra también aparecid en postales
y anuncios publicitarios, y realizé
breves incursiones en la ceramicay
los dibujos animados. A pesar de su
popularidad y su prolifica
produccion, Wain no se hizo rico,
posiblemente porque vendié su
obra a bajo precio y renuncio a los
derechos de autor, y también
porque mantuvo a su madrey a sus
cinco hermanas.

Wain es conocido por sus dibujos,  Figura 2.11. Gatos de diversos estilos de

en los cuales constantemente los Ultimos afios de Wain en orden

representé gatos. Se dice que en cronologico de§cpn05:idp (Wikimedia,
A . dominio publico)

sus Uultimos anos pudo haber

sufrido de esquizofrenia, lo que, segln algunos psiquiatras, se puede

ver en sus obras (Wikimedia).
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Pantera negra

El disenio de vestuario en Black
Panther (2018) es una fusién de
estética futurista con
influencias culturales africanas
tradicionales. Ruth E. Carter, la
disenadora de vestuario, se
inspiré en diversas etnias y
culturas del continente africano
para crear una identidad visual
Unica para Wakanda.

Se incorporaron tejidos,
patrones y colores basados en
culturas como los maasai,
ndebele, zulu y tuareg. Uso de
estampados bogolan (Mali) y
perlas decorativas como las de
los maasai. La ropa de los
wakandianos mezcla tejidos
tradicionales con materiales de
alta tecnologia, reflejando el
avance de Wakanda. Las
guerreras de Wakanda visten
armaduras de cuero y metal con
influencias de los guerreros
maasai, usando collares
Ndebele y brazaletes dorados
(ChatGPT).
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exactos, lo que genera debates entre los historiadores.
Algunos creen que era principalmente un instrumento
ceremonial, mientras que otros sugieren que tenia una
importancia astronémica y cosmolégica mas profunda.
La precision de la medicion del tiempo de los aztecas
sigue siendo un tema de debate.

La Serpiente Emplumada (Quetzalcoatl)

La Serpiente
Emplumada
(Quetzalcoatl)

Descripcion: Quetzalcoati,

la Serpiente Emplumada, es

una deidad prominente en

las culturas

mesoamericanas. A menudo
se representa como una serpiente con plumas, que
simboliza la unién del cielo y la tierra. Sus imagenes
dinamicas sugieren una forma temprana de movimiento
e interaccion entre diferentes reinos.

Importancia: Quetzalcoatl representa conceptos
importantes como la sabiduria, el conocimiento y la
creatividad. Su imagen ha inspirado a artistas a
explorar temas de transformacion y dualidad. Las
representaciones modemas a menudo incorporan

aldle a1l al= - CLE . = - - -lm
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Quetzalcoatl la

serpiente emplumada

Quetzalcoatl puede asociarse al
arte cinético, aunque no de
manera tradicional, sino a
través de la interpretacion de
su movimiento y simbolismo.

La imagen de Quetzalcoatl
como serpiente emplumada
sugiere dinamismo y fluidez,
caracteristicas clave del arte
cinético. En los relieves vy
murales mesoamericanos, se le
representa con un cuerpo
serpenteante en posturas que
evocan el movimiento continuo.

La Piramide de Kukulkdn en
Chichén Itza es un ejemplo
impresionante de arte cinético
primitivo: durante los
equinoccios, la luz del sol
proyecta sombras sobre la
escalera del templo, creando la
ilusion de una serpiente
descendiendo (ChatGPT).
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Barroco + Pixel art

Nivel 1 - Corriente Principal

Gods Will Be Watching

Gods Will Be Watching

Descripcion: Es un
videojuego de aventuras de
apuntar y hacer clic
desarrollado por el estudio
espanol Deconstructeam.
Lanzado en 2014, el juego
presenta una narrativa
oscura con decisiones morales dificiles y pixel art
detallado. La estética visual, aunque inherentemente de
baja resolucion, evoca composiciones y drama de
iluminacion propios del barroco.

Importancia: Demuestra una fusion accesible de la
sensibilidad estética barroca con la estética moderna
de los videojuegos independientes. llustra como los
principios artisticos clasicos pueden reinterpretarse en
nuevos medios digitales. Introduce elementos de la
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Barroco
pixelado

El arte barroco pixelado
representa una interesante
fusion entre el estilo artistico
del siglo XVII y la estética
digital contemporanea. Esta
combinaciéon crea un didlogo
visual entre dos periodos
artisticos separados por siglos
de evoluciéon tecnolégica vy
cultural.

El arte barroco pixelado
incorpora representaciones de
obras barrocas clasicas
transformadas mediante
pixelacion digital, conservando
elementos como el dramatismo
y el claroscuros. Varios artistas
digitales contemporaneos han
experimentado con esta fusion.
Creadores como Octavi
Navarro, Adam Christianson y
Gustavo Viselner han
incorporado elementos del
dramatismo barroco en sus
creaciones pixeladas, aunque
no se dedican exclusivamente a
recrear el barroco (Claude 3.7
Sonnet).
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Barroco + Street art

Nivel 1 - Corriente Principal

Il Gesu, Roma & Shepard Fairey's 'Hope' poster

Il Gesu, Roma &
Shepard Fairey's
'Hope' poster

Descripcion: Il Gesu es una

iglesia barroca en Roma,

conocida por su opulencia y

grandeza dramatica, con

frescos intrincados y
esculturas elaboradas disefiadas para evocar asombro
y fervor religioso. El cartel 'Hope' de Shepard Fairey,
creado para la campaia presidencial de Barack Obama
en 2008, es un ejemplo iconico del arte callejero
moderno que utiliza imagenes audaces y estilizadas
con un fuerte mensaje politico.

Importancia: |l Gesu establecié un modelo para las
iglesias barrocas influyendo en la arquitectura religiosa
posterior, mientras que el cartel 'Hope' demostrg el
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Barroco en el
arte urbano

Sfhir es un artista urbano
espanol reconocido por su
estilo  hiperrealista y su
capacidad para  combinar
técnicas tradicionales con
innovaciones digitales en el arte
del graffiti y el muralismo. Su
trabajo destaca por el nivel de
detalle, los efectos de luz y la
fusion de elementos
surrealistas con una estética
urbana contemporanea.

Sthir ha trabajado en murales
de gran escala en ciudades de
Espana y otros paises,
convirtiéndose en un referente
del arte urbano
contemporaneo. Sus
intervenciones han sido
destacadas en festivales de
street art y graffiti alrededor
del mundo. Sfhir representa la
evolucion del arte urbano hacia
un nivel técnico impresionante,
fusionando lo tradicional con lo
digital para crear murales
impactantes 'y memorables
(ChatGPT).
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Cubismo + Ukiyo-e

Nivel 1 - Corriente Principal

Influencia de las estampas japonesas en el cubismo

Influencia de las
estampas japonesas
en el cubismo

Descripcion: Las estampas

Ukiyo-e, con su perspectiva

plana, colores audaces y

énfasis en el diseno,

influyeron significativamente
en los artistas cubistas. Artistas como Picasso y Braque
coleccionaron estampas japonesas y se inspiraron en
ellas para romper con las técnicas de representacion
tradicionales occidentales. El alejamiento de la
perspectiva tradicional y el uso de la composicion
decorativa fueron elementos clave que el cubismo tomo
prestados de Ukiyo-e.

Importancia: La influencia de Ukiyo-e en el cubismo
ayudo a dar forma al desarrollo del arte modemo.
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Picasso y el ukiyo-e

Aunque Picasso no fue el artista
mas directamente influenciado
por el ukiyo-e, hay elementos
en su obra que reflejan esta
influencia.

El ukiyo-e, especialmente en
artistas como Hokusai vy
Utamaro, enfatiza lineas fluidas
y contornos bien definidos.
Picasso, en su fase de dibujos y
grabados, utilizd lineas simples
y expresivas, algo que puede
haber sido inspirado por esta
estética. Picasso, especialmente
en el cubismo, experimentd con
la perspectiva y rompié con la
idea tradicional del espacio.

Los grabados ukiyo-e retratan
escenas de la vida cotidiana,
actores de kabuki y cortesanas
con una estilizacion particular.
Picasso también se interesé en
lo cotidiano y en |la
representacion estilizada de
figuras humanas, especialmente
en su Periodo Azul y Periodo
Rosa (ChatGPT).
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Nivel 1 - Corriente Principal

El Jinete Azul (Der Blaue Reiter)

El Jinete Azul (Der

Blaue Reiter)

Descripcion: El Jinete Azul

fue un grupo de artistas

expresionistas fundado en

Madnich en 1911. Incluia

artistas como Wassily

Kandinsky y Franz Marc,
que buscaban expresar la espiritualidad a través del
arte abstracto y el uso del color, alejandose de la
representacion literal del mundo. Su trabajo a menudo
presentaba elementos de arte folcldrico y primitivo,
reflejando un interés en la expresion instintiva y sin
artificios.

Importancia: El grupo jugé un papel fundamental en el
desarrollo del expresionismo y el arte abstracto.
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El jinete azul

El Jinete Azul es el nombre que
dieron Wassily Kandinsky vy
Franz Marc a sus actividades
expositivas y editoriales, en las
gue ambos artistas actuaron
como editores exclusivos del
almanaque del mismo nombre,
publicado por primera vez a
mediados de mayode 1912

Algunos expresionistas
alemanes del grupo Die Briicke
(El Puente) y Der Blaue Reiter
(El Jinete Azul) incorporaron
elementos naif en su obra,
valorando la simplicidad,
espontaneidad y el arte no
académico como fuente de
inspiracion.

Gabriele Minter (1877-1962),
miembro de Der Blaue Reiter,
desarrolld6 un estilo que
combinaba el expresionismo
con elementos naif, utilizando
contornos definidos, colores
planos y simplificacion formal
en sus paisajes bavaros (Claude
3.7 Sonnet).
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Expresionismo +Steampunk

Nivel 1 - Nivel Superficial

Metropolis (1927)

Metropolis (1927)

Descripcion: Esta pelicula
muda de Fritz Lang es un
ejemplo temprano y
prominente de la influencia
del expresionismo en la
ciencia ficcion, con
elementos que resonarian
mas tarde con el steampunk. Su arquitectura futurista y
maquinaria masiva muestran una estética visual
distintiva con fuertes lineas y formas angulares. La
pelicula captura la ansiedad sobre la industrializacion y
la deshumanizacion, temas centrales tanto en el
expresionismo como en las criticas del steampunk a la
era victoriana.

Importancia: Metropolis sentd un precedente para el
cine de ciencia ficcion, influyendo en el disefio visual y
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Kris Kuksi Imagenes
para perturbar

Kris Kuksi es un excelente
ejemplo de un artista con-
temporaneo cuya obra combina
elementos expresionistas con
una estética steampunk. Kuksi
crea esculturas y ensamblajes
intrincados y monumentales
que fusionan elementos
victorianos, barrocos y
steampunk con una carga
emocional y dramatismo que
conecta con el expresionismo.

Sus piezas presentan maquinas
complejas con estética retro-
futurista tipica del steampunk y
una sensacion de  caos
controlado y turbulencia
emocional caracteristica del
expresionismo. Sus obras como
"Churchtank" y "The Imminent
Utopia" ejemplifican esta fusién
de estilos. La obra de Kuksi
podria describirse como
"expresionismo apocaliptico
steampunk" (Claude 3.7
Sonnet).
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Gotico + Steampunk

Nivel 1 - Conocimiento Comun

Peliculas 'Sleepy Hollow' y "Van Helsing'

Peliculas 'Sleepy
Hollow' y "Van Helsing’

Descripcion: Estas
peliculas populares
. combinan elementos goticos
e e con estética steampunk.
e & ‘Sleepy Hollow' (1999)
= — presenta una ambientacion
gotica oscura con tecnologia rudimentaria, mientras
que 'Van Helsing' (2004) muestra armas y dispositivos
impulsados por vapor en un mundo gético lleno de
monstruos.

Importancia: Ayudaron a popularizar la fusion de los
estilos gotico y steampunk en la cultura popular,
exponiendo a un pablico mas amplio a esta
combinacion estética. Esto llevd a una mayor
exploracion de estos estilos en otros medios.
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La novela Clockwork
de Philip Pullman

La novela Clockwork o All
Wound Up, combina varios
estilos artisticos y literarios que
infuyen en su tono vy
estructura.

Estilo Goético. La historia tiene
una atmoésfera oscura vy
sombria, tipica del gbtico
europeo. Elementos como la
presencia de autématas, relojes
y un destino ineludible
recuerdan a la estética de los
cuentos de terror goticos. El
personaje del Doctor
Kalmenius tiene un aire
siniestro, evocando a figuras
clasicas del terror gotico.

Steampunk. La presencia de
tecnologia avanzada para su
época, como automatas vy
mecanismos complejos, tiene
ciertos rasgos de  este
subgénero. La fascinacién por la
relojeria y el cruce entre la
mecanica y la magia son
elementos del steampunk
(ChatGPT).
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Nivel 2 - Intermedio

El uso de fuentes Goticas en el diseno Vaporwave

El uso de fuentes
Goticas en el diseno
Vaporwave

Descripcion: Mientras que

el Vaporwave a menudo

utiliza fuentes japonesas y

occidentales de finales del

siglo XX, algunos artistas
integran fuentes goticas tradicionales en sus disefios.
Esto crea una yuxtaposicion entre el estilo modemo y
digital del Vaporwave con el aspecto histérico y
omamental de la tipografia gética. Las fuentes géticas
se usan tipicamente para titulos o elementos
decorativos.

Importancia: La inclusion de fuentes goticas afade
una capa de complejidad y contraste al arte
Vaporwave. Puede evocar sentimientos de melancolia,
nostalgia y una sensacion de tiempos desvanecidos.
Este uso poco convencional de las fuentes goticas
demuestra el espiritu experimental de la estética
Vaporwave.
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Fusion con
estética unica

La fusion entre el gético y el
vaporwave crea una estética
Unica que combina la oscuridad
y dramatismo gético con los
colores nedn, glitches digitales
y nostalgia retro-futurista del
vaporwave. Esta hibridacién, a
veces llamada "Gothwave" o
"Dark Vaporwave", se
manifiesta en diversos medios
artisticos:

En artes \visuales: Mezcla
iconografia gotica con
distorsiones digitales y paletas
de color vaporwave en sus
ilustraciones digitales.

En disefio grafico: combinan
estatuas clasicas y arquitectura
gotica con efectos de distorsion
digital y paletas vaporwave. L

En moda: combina elementos @
de moda goética con materiales
reflectantes y colores neén del

=
vaporwave (Claude 3.7 Sonnet). -
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Minimalismo + Rococo

Nivel 1 - Nivel Superficial

La Habitacion de la Princesa en el Amalienburg

La Habitacion de la
Princesa en el
Amalienburg

Descripcion: La Habitacion
de la Princesa en el
i Amalienburg (un pabellén de

caza rococo en el parque del

Palacio de Nymphenburg,
Munich) ejemplifica una simplificacion del rococo,
acercandose a una sensibilidad minimalista en
comparacion con otros espacios rococo. Aunque
conserva la omamentacion intrincada, su escala es
mas intima y la paleta de colores mas restringida. El
uso de espejos también es menos excesivo que en
otros ejemplos.

Importancia: Representa una transicion temprana
hacia la simplificacion de la estética rococo, influyendo
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Dos estilos
antagonicos

Esta fusion es como fusionar el
odio y el amor o un si con un no,
quizd es posible combinar
elementos del minimalismo vy el
rococo en la arquitectura y el
diseno, pero seria dificil
integrar completamente los dos
estilos de una manera cohesiva
y armoniosa.

El minimalismo se caracteriza
por la simplicidad, la
funcionalidad y la ausencia de
ornamentacioén, mientras que el
rococé es todo lo contrario,
conocido por su opulencia, su
decoracion recargada y sus
elaborados  elementos de
diseno; opuestos tanto en
estética como en intencién
filosofica. Estos estilos suelen
verse como un rechazo mutuo,
ya que el minimalismo busca
eliminar elementos
innecesarios y centrarse en lo
esencial, mientras que el rococo
celebra el exceso vy |la
decoracion: cuanta mas, mejor
(Bob deWitt).
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Minimalismo + Vintage

Nivel 1 - Nivel Superficial

Disenio Mid-Century Modermn Minimalista

Diseno Mid-Century
Modern Minimalista

Descripcion: El disefio Mid-

Century Modern,

popularizado entre 1945 y

1975, se caracteriza por

lineas limpias, formas

organicas y una falta de
omamentacion. Combinado con el minimalismo, se
centra en la funcionalidad y la simplicidad, utilizando
materiales como la madera, el metal y el vidrio. Este
estilo a menudo presenta colores apagados y paletas
de colores naturales.

Importancia: Este estilo ha tenido un impacto duradero
en el disefno de interiores, influyendo en las tendencias
actuales que valoran la simplicidad y la funcionalidad.
Su enfoque en la calidad y la artesania lo convierte en
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Definiendo el estilo
Minimalista Vintage

El estilo minimalista vintage se
caracteriza por su capacidad
para combinar la simplicidad del
minimalismo moderno con la
elegancia y el encanto
nostalgico del disefo vintage.
En lugar de abrumar los
espacios con decoracion
excesiva, este enfoque busca
resaltar la belleza de las lineas
limpias y los detalles
cuidadosamente seleccionados.
Se trata de crear un equilibrio
armonioso entre la rigueza
histérica del estilo vintage y la
estética despejada del
minimalismo contemporaneo.

Es crucial adherirse a los
principios fundamentales del
minimalismo, como la
simplicidad, la funcionalidad y la
eliminacion de todo aquello que
sea innecesario. Se trata de
preservar la autenticidad y el
encanto del diseno vintage
mientras se simplifica para
adaptarse a las necesidades y
gustos (Cesantoni).
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Nivel 1 - Nivel Superficial

Blade Runner 2049 (Visuales Impresionistas)

Blade Runner 2049
(Visuales

Impresionistas)

Descripcion: La pelicula

Blade Runner 2049, dirigida

por Denis Villeneuve,

incorpora elementos

visuales que recuerdan al
impresionismo, utilizando luces suaves, atmadsferas
brumosas y una paleta de colores apagados para crear
un ambiente melancdlico y reflexivo. El director de
fotografia, Roger Deakins, empled técnicas para
difuminar los contornos y enfatizar la luz y la sombra,
similar a las pinceladas sueltas de Monet o Renoir. Esto
contrasta con la alta tecnologia ciberpunk, generando
una estética visual Unica.

Importancia: La pelicula demuestra como los estilos
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Blade Runner 2049

Blade Runner 2049 (2017) es
una pelicula visualmente
impresionante que fusiona
multiples estilos artisticos,
creando una estética Unica que
refuerza su atmosfera
distopica.

Ciberpunk. El mas evidente. Es
un subgénero de la ciencia
ficcion que representa
sociedades futuristas con alta
tecnologia y un entorno

decadente (megaciudades
densas, nedén, hologramas,
decadencia urbana y

corporaciones todopoderosas).

Impresionismo Luminoso.
Influencia de la pintura
impresionista en el uso de la luz.
Las escenas con el personaje de
Joi, donde la luz suave y etérea
crea un contraste con el mundo
frio y mecanico. Roger Deakins
(director de fotografia) usa la
iluminacion para crear
sensaciones en lugar de solo
iluminar (ChatGPT).
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Nivel 1 - Conocimiento Comtin

Rafael y la Escuela de Atenas en la Fantasia

Rafael y la Escuela de
Atenas en la Fantasia

Descripcion: La Escuela de

Atenas, un fresco de Rafael,

captura la esencia del

Renacimiento al representar

a filésofos griegos clasicos.

Sus proporciones perfectas
y equilibrio idealizado influyen en la estética de mundos
fantasticos, reflejandose en la arquitectura y la
vestimenta de personajes en obras de fantasia
modernas.

Importancia: Establece un estandar visual para la
fantasia de alta cultura, influyendo en la representacion
de la sabiduria y el poder intelectual. La imagen del
filosofo erudito en un entorno clasico se convierte en un
arquetipo en la fantasia.
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Bouguereau

La fusion del arte renacentista
con el estilo de fantasia ha sido
explorada por varios artistas,
tanto en la pintura tradicional
como en la ilustracién
contemporanea. Esta combi-
nacion mezcla la precisidon
anatdomica, la perspectiva y la
iluminacion del Renacimiento
con elementos fantasticos
como criaturas miticas, mundos
irreales y simbolismo esotérico.

William-Adolphe Bouguereau.
Aunque fue un pintor
academicista, su uso de Ia
mitologia y el dramatismo lo
acerca a la fantasia épica con
una ejecucion renacentista. En
sus pinturas utiliz6 temas
mitolégicos, haciendo
interpretaciones modernas de
temas clasicos, con énfasis en el
cuerpo humano femenino. A lo
largo de su vida, gozé de gran
popularidad en Francia vy
Estados Unidos, recibié
numerosas distinciones
oficiales y obtuvo elevados
precios por sus obras (ChatGPT
y Wikipedia).
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Pop art + Arte ftribal

Nivel 1 - Corriente Principal

Andy Warhol y el Arte Primitivo

Andy Warhol y el Arte

i’ Primitivo
? i Descript:ién:AndyWarhnl,
:'.-'-’

una figura clave en el
-~ ﬁ ' rncwim_iento Pnp_Art,_
N = i' > colecciond y se inspir6 en el
7 + % arte tribal, incluyendo
mascaras y esculturas
africanas. Esta fascinacion se refleja a menudo en su

uso de la repeticion y la simplificacidon de formas.

Importancia: El interés de Warhol por el arte tribal
ayudo a legitimar las formas de arte no occidentales
dentro del mundo del arte occidental. Esto facilité una
mayor apreciacion y reconocimiento de la diversidad
cultural en las expresiones artisticas.
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El pop tribal

La fusion entre el Pop Art y el
arte tribal ha producido
expresiones artisticas fasci-

nantes que combinan
elementos populares contem-
poraneos con simbolos,

patronesy técnicas ancestrales.

Jean-Michel Basquiat: Quizas
el ejemplo mas emblematico de
esta fusidon. Su obra combina
elementos graficos del grafiti
urbano y el Pop Art con
simbolos, mascaras y figuras
inspiradas en el arte africano y
caribeno.

Keith Haring: Aunque
principalmente asociado con el
Pop Art, Haring incorporé
patrones repetitivos y figuras
estilizadas reminiscentes de
arte tribal en muchas de sus
obras, creando un lenguaje
visual Unico que combinaba lo
contemporaneo con lo primitivo
(Claude 3.7 Sonnet).
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Surrealismo + Low poly

Nivel 1 - Nivel Superficial

El Ciervo Low Poly de Matt Dixon

El Ciervo Low Poly de
Matt Dixon

Descripcion: Matt Dixon,

conocido por su arte digital

whimsical, a menudo

incorpora elementos de

surrealismo y estilo low poly

en sus obras. Su ciervo low
poly, con su forma geométrica simplificada y colores
suaves, ejemplifica la combinacién de estas dos
estéticas.

Importancia: Este trabajo muesira como el low poly
puede usarse para crear imagenes surrealistas
atractivas y accesibles. Popularizo la idea de que las
formas geométricas simples pueden evocar emociones
complejas y narrativas fantasticas, influyendo en otros



https://proyectodescartes.org/iCartesiLibri/materiales_didacticos/Solo_Arte/interactivos3/estilos_surrealismo___low_poly_research/index.html

Juego Kentucky
Route Zero

El juego Kentucky Route Zero
combina varios estilos artisticos
gue lo hacen visualmente Unico
y evocador. Algunos de los mas
destacados son:

Estética Low-Poly y
Minimalista. El juego utiliza un
disefio low-poly (baja cantidad
de poligonos), con formas
geomeétricas simples y colores
planos. No busca el
hiperrealismo, sino una
representacion estilizada vy
abstracta del mundo.

Ambientes y Escenarios
Oniricos. Los paisajes del juego
parecen inspirados en suefos o
recuerdos distorsionados.
Lugares como la Ruta Zero, una
carretera subterrdnea mistica,
desafian la légica del mundo
real y recuerdan el trabajo de
artistas  surrealistas como
Giorgio de Chirico o René
Magritte (ChatGPT).
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Renacimiento + Abstracto +
Fantasia

Nivel 1 - Conocimiento Comun

La Escuela de Atenas con Figuras Abstractas

La Escuela de Atenas
con Figuras
Abstractas

Descripcion: Rafael Sanzio,
aunque principalmente un
pintor del Alto Renacimiento,
a menudo incorporaba
elementos filosdficos y
representaciones idealizadas en sus obras. Una
version reimaginada de su famosa 'La Escuela de
Atenas' podria incorporar principios abstractos como la
fragmentacion de la forma y la representacion no
figurativa junto con los ideales de la Fantasia, como la
inclusion de criaturas miticas. Esto se lograria
manteniendo la composicién general pero alterando los



https://proyectodescartes.org/iCartesiLibri/materiales_didacticos/Solo_Arte/interactivos3/rena_abstracto_fanta/index.html

El gacramento de
la Ultima Cena

En esta obra maestra pintada en
1955, Dali combina diversos
estilos artisticos de manera
magistral:

Surrealismo y arte abstracto. El
elemento mas evidente es el
surrealismo, movimiento del
que Dali fue figura clave. Se
aprecia en la composicién
onirica y la atmodsfera de
ensueno, el gigantesco poliedro
transparente (dodecaedro) que
enmarca la escena.

Clasicismo renacentista. Dali
incorpora elementos del
Renacimiento italiano, como la
perspectiva matematica
perfectamente calculada.

Fantasia. La obra esta llena de
elementos fantasticos, como la
representacion de Cristo o Dios
como una figura parcialmente
visible y etérea (Claude 3.7).

Imagen derecha
(representacion con Ideogram).
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Cubismo + Gotico + Scifi

Nivel 1 - Conocimiento Comun

Metropolis (1927)

Metropolis (1927)

Descripcién: Dirigida por
Fritz Lang, 'Metropolis’ es
™y . una pelicula muda alemana
g . If que combina elementos de
; J .‘5 la arquitectura goética con
¢ 1 una vision futurista de una

e
il distépica ciudad. Su estética
visual influyo en el género de la ciencia ficciéon y en el
uso de la arquitectura gética en la representacion de
sociedades opresivas y tecnolégicamente avanzadas.
La pelicula explora temas de desigualdad social y la
deshumanizaciéon causada por la industrializacion.

Importancia: Establecio un estandar visual para la
ciencia ficcion y la arquitectura futurista, influenciando
peliculas posteriores como 'Blade Runner’ y 'Dark City'.
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Blade Runner (1982) - Ridley Scott

La riqueza visual de Blade
Runner incorpora importantes
estilos como:

Arte goético. Arquitectura de la
Corporacion Tyrell con
elementos reminiscentes de
catedrales goticas, interiores
oscuros con iluminacién teatral
similar a vitrales.

Cubismo. Fragmentacion visual

del espacio urbano,
yuxtaposicién de perspectivas y
planos, representaciones

geomeétricas en algunos
elementos de diseno.

Ciencia ficcion clasica. Naves
espaciales y vehiculos
voladores (spinners). Elementos
de colonizacién espacial,
inteligencia artificial avanzada

(replicantes), implantes
oculares y clima modificado
artificialmente (lluvia

constante) (Claude 3.7).

Imagen derecha, ilustracién de
W Key.
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Minimalismo + Acuarela +
Surrealismo

Nivel 1 - Conocimiento Comun

Simon Stalenhag's "Tales from the Loop'

Simon Stalenhag's
"Tales from the Loop’

Descripcion: Stalenhag

combina paisajes suecos

minimalistas con elementos

surrealistas y toques de

acuarela, representando

escenas de ciencia ficcion
retrofuturista en un entorno rural. Su trabajo a menudo
presenta maquinas abandonadas y extranas
tecnologias integradas en la naturaleza, evocando una
sensacion de asombro y melancolia.

Importancia: La obra de Stalenhag ha ganado
reconocimiento internacional, inspirando una serie de



https://proyectodescartes.org/iCartesiLibri/materiales_didacticos/Solo_Arte/interactivos3/estilos_minimalismo___acuarela___surrealismo_research/index.html

Agnes Cecile

Silvia Pelissero es una artista italiana de retratos en acuarela con un
estilo algo abstracto , mas conocida como Agnes Cecile, cuyo trabajo
incorpora varios estilos distintivos:

Surrealismo contemporaneo. - —
Figuras humanas en estados ; .
emocionales intensos o .
transformaciones.

Minimalismo emotivo. Espacios
negativos abundantes, com-
posiciones que destacan
elementos especificos mediante
la ausencia, uso estratégico del
espacio en blanco para -y
intensificar el impacto "
emocional(Claude 3.7). I

Su uso de la acuarela se

caracteriza por la fluidez \J
controlada, al manipular la "
diluciéon del pigmento para r e

crear efectos que van desde
transparencias sutiles hasta e
intensos puntos de color.

Técnica de goteo y salpicadura, al incorporar elementos de action
painting aplicados a la acuarela, creando salpicaduras y chorreos
controlados que anaden dinamismo.

Imagen derecha tomada de Amino - Wiki art.
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Generador de arte
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Descarga @ iassssm» Mas imagenes

Oinjeto interactivo disensda por Juan Guilermo Rivera Bais
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