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En este bloque practico nos centramos en el patrimonio artistico cultural, cuyos contenidos parten
del tema 55 de nuestro temario de oposiciones, debidamente ampliado para dar cabida a todo el
conocimiento necesario para responder adecuadamente a cualquier tipo de cuestién que nos propongan
relacionada con el patrimonio artistico cultural. En cualquier caso, se aconseja leer todos los temas
relacionados con el arte (temas 55-65), leer comprensivamente los bloques practicos del curso y estudiar

los anexos de Cataluia, porque es bastante probable que de los supuestos practicos propuestos alguno
de ellos aborde contenidos especificos de Catalufia.

Patrimonio artistico-cultural (Historia del Arte, temas 55-65). Especialmente importantes son los
temas 64 y 65 que tratan el modernismo catalan, Dali y Miré.

El arte es una actividad creativa, tanto individual como colectiva, que emplea elementos materiales
para expresar la realidad, las emociones y las ideas. Se convierte en la manifestacién a través de la cual el
ser humano expresa su inclinacion natural hacia la belleza. Este proceso creativo se desarrolla en dos fases
fundamentales: la concepcidn de la idea y su materializacion. En ocasiones, estas dos etapas pueden ser
responsabilidad de la misma persona, aunque en otros casos, la idea puede surgir de una persona
creadora distinta a la que realiza la obra practica.

La definicién de arte es intrinsecamente compleja y sujeta a interpretacion. A lo largo de la historia,
han surgido diversas y a veces contradictorias definiciones, desde enfoques formales hasta visiones mas
sociales y conceptuales. La afirmacién de que "arte es todo aquello que los hombres llaman arte" destaca
la relatividad y subjetividad de esta categorizacion (Formaggio, 1976). En el siglo XX, el concepto de arte
se amplié auin mas, desvinculdndose incluso del sustrato material. Joseph Beuys (1921-1986) sostenia que
la vida misma es un medio de expresidn artistica, enfatizando el aspecto vital y la accidn. En este contexto,
todas las personas pueden ser consideradas artistas, y la definicién de arte se expande mas alla de las
formas tradicionales, abrazando la diversidad de expresiones creativas.

Desde la perspectiva actual, se destaca la importancia de la expresidén emocional y la creatividad en el
arte. Mas alla de la busqueda tradicional de la belleza y la perfeccién, el arte ha explorado objetivos
adicionales, como la provocacién, la controversia y la critica, desafiando convenciones y buscando la
innovacion.

Al abordar una obra de arte, es esencial considerar tanto al emisor o artista como al receptor o cliente.
Para comprender plenamente una obra, es necesario analizarla desde dos perspectivas: la formal o
plastica y la de contenido o significado. Estos enfoques requieren conocimientos previos de composicion
y técnica, asi como un sentido estético y la comprensién del significado subyacente.

Hasta comienzos del siglo XX existia un cierto consenso implicito en torno a qué era el arte, pero ese
consenso se fracturd con la eclosién de las vanguardias (Thuillier, 2006). La irrupcién posterior del arte
g
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conceptual y sus multiples derivaciones suprimieron algo que hasta el momento se consideraba esencial
e intrinseco a la obra de arte: el proceso de creacidn. Se inicié, entonces, un intenso debate —que se ha
prolongado hasta nuestros dias— en torno a la definicién de arte. Han sido muchos los tedricos y artistas
gue han demostrado la imposibilidad de plantear una definicion valida y universal sobre el arte, ya que
existen tantas definiciones de arte como etapas y estilos, opciones individuales y colectivas, géneros y
tendencias que se han producido a lo largo del tiempo. Histdricamente, las distintas definiciones que se
han planteado en relacidon con el arte han sido pronunciamientos de artistas o tedricos surgidos en
sintonia con los planteamientos y orientaciones de las distintas tendencias que representaban; es decir,
eran definiciones histdricas que se correspondian con las propuestas plasticas de cada momento. Como
punto de partida para comprender qué es el arte nos puede servir la siguiente definicion, un tanto
académica e imprecisa, que considera como artistica toda obra humana que tenga como finalidad la de
producir una emocion de tipo estético; desde esta perspectiva, el arte se concibe como la facultad de
producir en el espectador inquietudes, sentimientos o sensaciones estéticas.

En cualquier caso, la mayoria de las propuestas teéricas coinciden a la hora de incluir en la definicién
del arte tres elementos: el ser humano, la civilizacion y la naturaleza. Casi todas ellas consideran al ser
humano como un elemento inexcusable del arte; este aparece como sujeto activo (creador) y como sujeto
pasivo, ya que es el receptor de la obra artistica. De entre todos los seres vivos, los seres humanos somos
los Unicos capaces de crear arte, hasta el punto de que muchos autores han considerado el arte como una
manifestacidn innata de nuestra especie, algo casi instintivo. El otro elemento es la civilizacién; en tanto
gue entendemos el arte como parte de la vida cultural de un grupo, podemos decir que una civilizacién
se caracteriza por desarrollar unas formas artisticas determinadas. El arte se convierte en registro y
manifestacion de lo especifico de la sociedad que lo crea. Platén (s. IV-V a.C.) lo definia como el idioma
que todas las naciones pueden comprender. El Ultimo elemento es la naturaleza; el binomio arte-
naturaleza ha estado presente en la teoria artistica de forma constante bajo interpretaciones muy
diversas. Superada la definicién platénica del arte como imitacidn, podemos afirmar que el artista no se
limita a copiar y reproducir la naturaleza en sus obras; por el contrario, la interpreta y crea.

El punto de partida de la historia del arte como disciplina lo encontramos en la obra de Johann Joachim
Winckelmann (1717-1768), célebre anticuario, arquedlogo e historiador aleman que publicd, en 1764, en
Dresde, la obra Historia del arte en la Antigiiedad. En ella, el autor intenta, por primera vez, con una
metodologia mas o menos rigurosa, sintetizar una historia del arte basada no en una sucesiéon de
biografias de los grandes genios —como se venia haciendo desde el Renacimiento— sino en el analisis de
las obras. Inicia con ello un proceso de revisidn historiografica de los fendmenos artisticos, que pasan a
formar parte de una secuencia evolutiva conexa dentro del marco histérico humano. Es por tanto a partir
del siglo XVIII cuando surgen, dentro del contexto critico del pensamiento ilustrado, las tres grandes
disciplinas en torno al arte: la estética; la historia del arte; y la critica de arte. Desde entonces, la historia
del arte como disciplina ha ido evolucionando, enriquecida por distintas aportaciones de corrientes de
pensamiento y tedricos del arte tan importantes como Alexander Baumgarten (1714-1762), Immanuel
Kant (1724-1804), Georg Hegel (1770-1831), John Ruskin (1819-1900), Walter Benjamin (1892-1940) o
Theodor Adorno (1903-1969), por citar algunos ejemplos.
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Hoy se comprende por historia del arte la ciencia que trata de analizar e interpretar las obras artisticas
desde el punto de vista de sus relaciones con las épocas anteriores y sucesivas; es decir, la historia del
arte estudia la evolucién de las sociedades humanas a través de sus producciones artisticas. La relacion
de la historia del arte con la historia ha llevado a considerar periodos amplios coincidentes con las edades
histdricas: antigua, media, moderna y contempordnea. Sin embargo, esta periodizacién extensa no
aborda la riqueza y complejidad de los periodos artisticos. La periodizacién por estilos amplia la
comprensiéon de la division por épocas. Se incluyen estilos como el romdnico, gético, Renacimiento,
manierismo, Barroco, rococd, Neoclasicismo y Romanticismo, los cuales reflejan el espiritu de una época
y globalizan diversas manifestaciones artisticas y culturales. Los grandes estilos culminan a mediados del
siglo XIX con el realismo, dando paso a los "ismos" como realismo, impresionismo, simbolismo,
expresionismo, fauvismo, etc. La falta de unidad de estilo lleva a reconocer relaciones entre tipologias
pictdricas, escultdricas y otras formas artisticas.

Las expresiones artisticas, conocidas como bellas artes, han sido tradicionalmente clasificadas en dos
amplias categorias: las artes mayores y las artes menores. En la primera categoria se integran
principalmente la arquitectura, la escultura y la pintura, acompafiadas por disciplinas afines como el
dibujo, el grabado y el mosaico. Por otro lado, la segunda categoria abarca diversas manifestaciones
artisticas, entre las que se incluyen la miniatura, la orfebreria, el tapiz, la ceramica, el vidrio y el mobiliario.

Es importante destacar que, desde la perspectiva del estudio y la apreciacidn artistica, no solo se
valoran las manifestaciones tradicionales, sino también aquellas de aparicién mas reciente. Ejemplos
contemporaneos como el videoarte y el arte por ordenador (computer art) se han integrado en el analisis
y la comprension de las tipologias artisticas. Esta apertura hacia formas de expresién mas
contemporaneas refleja la evolucion dindmica y diversificada del arte a lo largo del tiempo, ampliando
constantemente el panorama de posibilidades creativas y estéticas.

La arquitectura, considerada el arte de proyectar y construir espacios para el uso humano, se erige
como una manifestacidn que va mas alla de la mera funcionalidad. Es un arte que busca no solo la solidez
constructiva y la utilidad practica, sino también la expresidn estética, y es en este equilibrio donde radica
su grandeza. Desde tiempos remotos hasta la actualidad, la arquitectura se ha regido por los principios
fundamentales propuestos por Vitrubio en el siglo | a.C., donde firmitas (firmeza), utilitas (utilidad) y
venustas (elegancia) son los pilares que sustentan cualquier obra arquitectdnica.

La diversidad de la arquitectura se manifiesta en sus diversas tipologias, divididas principalmente en
dos grandes grupos: civil y religiosa. La arquitectura civil abraza la diversidad funcional de los espacios
humanos, desde lo doméstico hasta lo comercial, pasando por lo ludico, institucional y conmemorativo.
En tanto, la arquitectura religiosa, destinada al culto, encuentra su expresién mas pura en los templos,
espacios cargados de significado y espiritualidad a lo largo de la historia de diversas civilizaciones.

La arquitectura, como arte tridimensional, se configura a través de elementos estructurales
esenciales: el espacio interior, el espacio exterior o volumen, y la ornamentacién. La interaccion entre
estos elementos crea composiciones arquitectdnicas Unicas. Los ejes de composicion, los muros que
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definen y envuelven, la luz y el color, y las proporciones, son elementos que contribuyen a la singularidad
de cada obra arquitectdnica.

La historia de la arquitectura se teje con una variedad de materiales, desde el barro y la piedra hasta
el acero y el hormigdn armado. Los materiales no solo cumplen una funcién constructiva, sino también
ornamental. A través de los aglomerantes, como la cal y el cemento, se ha moldeado la arquitectura en
distintas regiones y épocas. Asimismo, la ornamentacion, mediante estucos, enlucidos, mosaicos y otros
elementos, afiade capas de expresion artistica a las estructuras arquitecténicas.

Los elementos de sostén, como columnas, pilares y pilastras, desempeiian un papel fundamental en
la arquitectura, brindando soporte a cubiertas y arcos. Las columnas, con sus elementos distintivos como
la basa, el fuste y el capitel, han sido protagonistas desde la antigliedad. Los pilares, mas robustos, y las
pilastras, adosadas a las paredes, contribuyen a la diversidad estructural y estilistica de |la arquitectura a
lo largo del tiempo.

Las cubiertas, planas o abovedadas, marcan la culminacién de la arquitectura, ya sea en forma de
entablamentos cldsicos o bovedas goticas. El dintel, elemento horizontal, y el arco, elemento curvo,
transmiten los empujes de las cubiertas, definiendo el estilo y la estabilidad de una construccion. Las
bdévedas, ya sean de cafidn, de aristas, de cruceria o estrelladas, revelan la maestria técnica y estética de
los arquitectos a lo largo de la historia.

En resumen, la arquitectura se erige como un testimonio tangible de la creatividad humana,
fusionando arte y funcidn en una danza armoniosa de formas y estructuras. Desde las antiguas villas
romanas hasta las modernas estructuras de acero y vidrio, la arquitectura sigue siendo un reflejo de la
evolucion cultural y tecnolégica de la humanidad, perpetuando su legado a través de monumentos que
trascienden el tiempo.

La escultura, noble manifestacion de las artes visuales, se erige como un fascinante mundo
tridimensional que explora las posibilidades infinitas de la forma y el espacio. En contraste con la
bidimensionalidad de la pintura, la escultura se presenta como una disciplina Unica, donde la materialidad
cobra vida en cada relieve y bulto redondo.

Pensada meticulosamente para ocupar un espacio especifico, la escultura despliega su magia con un
punto de vista singular o multiple, ya sea frontal o circular. La interaccién entre la obra y el espectador se
convierte en una danza armodnica, donde la distancia se convierte en un factor esencial para ponderar las
dimensiones y asegurar una contemplacion perfecta. La relacion intrinseca con la arquitectura, ocupando
altares, hornacinas y espacios urbanos, anade capas de significado a estas creaciones tridimensionales.

Siguiendo la filosofia de Miguel Angel, la esencia de la escultura se manifiesta per forza di levare, es
decir, quitando material de bloques sélidos de madera, piedra o marmol. Sin embargo, a lo largo de la
historia, la escultura ha explorado tres soluciones fundamentales: el modelado, el tallado y el vaciado. En
el modelado, el escultor trabaja con materiales maleables como cera, yeso o arcilla, dandoles forma con
sus manos y herramientas diversas. El tallado, por otro lado, implica la eliminacién de material de bloques
de piedra, marmol o madera, siguiendo la visién de Miguel Angel de que la obra reside dentro del bloque,
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y la tarea del escultor es liberarla al quitar el material sobrante. Por ultimo, el vaciado utiliza moldes
obtenidos a partir de modelos en cera u otros materiales maleables, permitiendo la reproduccién de la
escultura en metal, generalmente en bronce, a través del proceso de fundicion.

En la busqueda de la perfeccidn escultural, los artistas han explorado una variedad de materiales, cada
uno con sus propias caracteristicas. El marmol, con su inigualable dureza y capacidad para resistir golpes,
se erige como el material escultural por antonomasia. Sin embargo, otros materiales como alabastro,
piedra caliza y madera ofrecen distintas texturas y posibilidades. En la escultura en madera, la pintura se
convierte en aliada para otorgar un acabado que refuerce la conexién con la realidad representada. Este
proceso incluye la policromia y la doradura de vestimentas mediante pigmentos y laminas de pan de oro
aplicados sobre la superficie. La talla policromada, en particular, ha dejado una marca indeleble en la
imagineria y la escultura de imagenes religiosas, destacando la maestria de los escultores espafioles,
especialmente durante el Barroco.

El metal, en especial el bronce, se ha convertido en un lienzo para expresar la creatividad escultural.
Los modelos para el molde suelen hacerse con cera, y el proceso de fundicidn permite la reproduccién de
la escultura en metal. A lo largo del siglo XX, la escultura ha incorporado materiales contempordneos
como acero, hormigdn, hierro, tela encolada, cartén y acrilicos, ampliando las fronteras de la expresiéon
artistica.

En esta danza entre la forma y la materia, los escultores han empleado instrumentos punzantes o
cortantes, adaptados a la dureza de los materiales. El desbastado, llevado a cabo con un puntero, marca
el primer paso, seguido por cinceles y gubias que dan forma a la obra. En el modelado, las herramientas
incluyen puntas de madera, paletas y trapos hiumedos, cada una desempefiando un papel destacado en
el proceso creativo.

La escultura, con sus formas diversas y técnicas intrincadas, no solo es un testimonio de la habilidad
humana, sino también un viaje continuo hacia la exploracidén de la belleza tridimensional. Desde los
bloques de marmol tallados con maestria hasta las reproducciones en bronce que perduran en el tiempo,
la escultura continda siendo un testimonio eterno de la capacidad humana para dar forma y vida a la
creatividad. Este arte dindmico, que se fusiona con el espacio y cobra vida desde cada angulo, sigue
inspirando asombro y admiracién.

La pintura, una manifestacidon artistica que el publico conoce muy bien, se revela como un proceso
complejo y cautivador. A lo largo de la historia, desde los periodos anteriores al siglo XIX, los artistas han
abordado este arte con diversos enfoques. Cominmente, el proceso comienza con dibujos, esbozos y
estudios, proporcionando al artista una primera visién de la obra que esta por surgir. La creacion de un
"modello", una obra acabada de formato pequefio, a veces precede a la versién final a mayor escala,
sirviendo como aprobacion por parte del patrén antes de la ejecucién completa.

Los instrumentos utilizados en el proceso de pintura son tradicionalmente tres: la paleta, el pincel y
la espatula. La paleta actia como el altar sobre el cual se mezclan los pigmentos que dan vida a la obra.
El pincel, al tocar los soportes, imprime la visién del artista. La espatula, por otro lado, se convierte en la
alquimista que mezcla colores, aplica capas y extiende la magia de la pintura. Ademads, otros instrumentos
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como las manos, tubos que vierten color directamente, trozos de tela para frottage, sprays, entre otros,
afladen texturas y dimensiones adicionales. Los pinceles también se adaptan a técnicas especificas como
la acuarela y el gouache o aguada. Para el dibujo, el [apiz y la pluma son compaiieros de viaje esenciales.
Desde el siglo XVII, la mina de plomo y el Iapiz conté han enriquecido las posibilidades. La evolucién de la
pluma, desde cafas y plumas de ave hasta las modernas plumillas de metal, ha marcado un camino
singular. En el dibujo sobre metal, el carboncillo, los pasteles y las ceras son herramientas fundamentales.
Otros instrumentos como el caballete, la regla, el difumino y el tiento, aunque secundarios, desempenan
un importante papel en la creacion.

Desde las paredes de las cuevas, el arte parietal, hasta la madera y la tela, los soportes han
evolucionado con el tiempo. La tabla y el lienzo, derivados de la madera y la tela respectivamente, han
sido los mas utilizados en la historia del arte. El lienzo gand prominencia a partir del siglo XVII, desplazando
a la tabla. EI muro, en la pintura mural, introduce técnicas como el fresco y el temple. Soportes menos
convencionales incluyen cobre, latén, cinc, pizarra, marfil, vidrio y cristal. El pergamino, fundamental en
la iluminacion medieval, y materiales modernos como cartén, cartulina y papel completan la paleta de
posibilidades.

Las técnicas pictdricas tradicionales, como el fresco, el temple, el éleo y la encdustica, combinan
pigmentos y aglutinantes para dar vida al color. El fresco, realizado sobre un revoque de cal hiumeda,
permite poco margen de rectificacién, mientras que el temple, mezcla de yema de huevo y pigmentos, se
emplea para veladuras. El éleo destaca por su color brillante y rectificaciones posibles. La acuarela, con
colores transparentes, y el gouache, con colores opacos, amplian las posibilidades expresivas. Y por
ultimo, la encdustica, que hace de aglutinante a través de una preparacién de colores diluidos en cera
fundida. En el siglo XX, la experimentacidn artistica dio paso a nuevas técnicas, como la pintura matérica
y el collage, que incorporan texturas diversas. La acrilica, surgida en la década de 1940, ofrece un secado
rapido, versatilidad y efectos de acuarela u dleo. La laca, de origen chino, aporta un barniz duro y brillante,
mientras que movimientos artisticos como el cinetismo exploran el movimiento y la perspectiva dptica.

La pintura, mas que una manifestacidn artistica, es una danza entre colores, formas y técnicas. Desde
las primeras trazas en las cuevas hasta la vanguardia del siglo XX, los artistas han explorado y ampliado
los limites de la creatividad. Cada pincelada es una historia, cada color un sentimiento, y cada técnica una
expresién Unica. A través de los siglos, la pintura ha trascendido el lienzo, convirtiéndose en un
testamento de la imaginacion humana y su capacidad para dar vida a la belleza.

El dibujo, generalmente considerado como la fase preliminar de la creacidn artistica, experimento
un cambio significativo a partir del siglo XVIII, adquiriendo una identidad individualizada que lo eleva a la
categoria de arte por derecho propio. Dentro de las diversas técnicas empleadas en composiciones sobre
papel, destacan el dibujo a lapiz, a tinta, el carbdn y la sanguina, esta Ultima caracterizada por el uso de
un lapiz de color rojo. Ademds, se suman otras técnicas, entre las que se encuentran el pastel, una técnica
gue se realiza en seco, donde el pigmento se muele con un aglutinante y se conforma en barritas
cilindricas; y la cera, que posee una mayor cantidad de grasa y consiste en la mezcla de color con cera
liquida.
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El grabado es una forma artistica Unica que destaca por su capacidad de reproducirse multiples
veces, lo que se conoce como seriacidn. La imagen grabada encuentra su soporte en el papel o la tela, y
para transferir el dibujo a través de la estampacién, se emplea una prensa.

Existen varios métodos de impresidn sobre papel o tela. En la impresién en relieve o xilografia, la
superficie que imprime la imagen, generalmente de madera, tiene relieve. En la impresién en hueco o
huecograbado, empleada en técnicas como el grabado al buril y al aguafuerte. En esta ultima, la plancha
se somete a la accién corrosiva de un acido después de cubrir con una capa protectora las partes a
preservar.

La impresion planografica o litografia implica dibujar sobre una matriz de piedra sin grabar ni cortar
en relieve ni someterla a la accién del 4cido. En la impresidn a partir de plantilla o serigrafia, la imagen se
transfiere a la superficie del papel a través de una matriz de seda. La técnica del esgrafiado, similar al
grabado, resulta en un dibujo sin relieve, sino mas bien rehundido.

Los avances tecnoldgicos, desde la fotografia hasta el laser y la informatica, han revolucionado las
técnicas de impresién, permitiendo nuevas formas de reproduccidon de grabados mediante procesos
fotomecanicos y digitales.

Existen dos modalidades principales de grabados: el grabado de creacién, que origina una obra
original reproducida posteriormente segun la técnica elegida, y el grabado de traduccién o reproduccién,
que copia, como la fotografia moderna, obras ya existentes como pinturas, esculturas o arquitecturas. Al
pie de los grabados, se detallan los nombres del autor de la obra original, del grabador y, ocasionalmente,
del dibujante encargado de realizar el dibujo para que el grabador lo reproduzca en la matriz.

En este recorrido por las diversas técnicas artisticas, es imprescindible explorar otras disciplinas
gue, aunque consideradas como menores, desempefian un papel importante en la apreciacion completa
del fendmeno artistico.

La miniatura, también conocida como arte de la iluminacidn, se presenta como una pintura al
temple de pequefias dimensiones. Se realiza sobre pergamino o papel, destinada a decorar manuscritos.
El pergamino, proveniente de pieles de oveja, cabra o vaca, se somete a procesos de limpieza y pulimento,
pudiendo incluso tefirse de colores lujosos. Tras la preparacién del soporte, se aplica la pintura al temple.
Para evitar la mezcla tonal, cada color se deja secar antes de aplicar el siguiente, y en caso de utilizarse
oro, este se aplica primero mediante una ldmina fina.

El vitral o vidriera de colores se configura como un mosaico sobre un dibujo previo. Las piezas,
pintadas previamente, se introducen en el horno para integrar el color con el vidrio. Posteriormente, se
unen los bordes con plomo, se montan en una estructura de hierro y, finalmente, se instalan en las
aberturas de iglesias y edificios, como ventanales y rosetones.

El mosaico se emplea tanto en pavimentos como para decorar muros. Compuesto por teselas, que
pueden ser de marmol, granito, lapislazuli, entre otros materiales, se distingue por tres tipos segun el
tamafio de las piezas: opus sectile con teselas grandes; opus tessellatum con piezas mas regulares; y opus
vermiculatum con teselas pequeiias y de formas diversas.
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La ceramica abarca una amplia gama de productos modelados con masas de arcilla y otras tierras.
Después de la modelacidn, las piezas se someten a coccién y, en ocasiones, se impermeabilizan con
esmalte o barniz. Después se decoran con pintura. Las cerdmicas porosas, como la terracota y la loza, son
permeables, mientras que las impermeables, como el gres y la porcelana, logran sus propiedades
mediante la vitrificacidon de la pasta a altas temperaturas.

En la encrucijada del siglo XIX, respaldados por los avances cientifico-tecnoldgicos, surgieron
nuevas formas de expresion artistica que los artistas exploraron con resultados sorprendentes. Los mass
media, ejerciendo su influencia, propiciaron la aparicién de novedosos lenguajes artisticos, como la
fotografia, el cine, el video, el cartel y el cdmic, los cuales forjaron el nuevo imaginario icénico de la
sociedad global contemporanea, democratizando culturalmente las obras de arte y convirtiéndolas en
objetos de consumo popular.

En 1816, Joseph-Nicéphore Niépce (1768-1833), fisico francés, capturd la primera fotografia,
marcando el inicio de esta forma de expresion. Desde entonces, la evolucion de la fotografia ha sido
notable, con la proliferacién de camaras portatiles, el desarrollo del color y la transicién a la era digital.
Estos avances han popularizado este medio de expresion, permitiendo la captura de imdgenes en dos
dimensiones sobre una superficie.

La relacién entre la fotografia y la pintura es innegable. Los primeros fotégrafos concebian sus
obras como composiciones pictdricas, especialmente en géneros como el retrato, el paisaje y la crénica.
Aungue inicialmente se adoptaba un estilo académico, la fotografia artistica fue evolucionando hacia una
busqueda mas alla de la mera representacion de la realidad. La cdmara no se limita a ser un instrumento
de documentacidn, sino que se convierte en una herramienta para la expresion creativa.

En este contexto, la fotografia se ha vuelto una forma de arte versatil que comparte elementos
con la pintura. No se limita a la reproduccion fiel de la realidad, sino que busca una recreacion que
incorpora aspectos pictéricos, como la composicidn, la manipulacion de la luz y la eleccion de colores. Asi,
la fotografia no solo ha servido como sustituto de los dibujos preparatorios para la pintura, sino que ha
demostrado su capacidad para adaptarse a diversos criterios compositivos, personalidades artisticas y
visiones de la realidad. En su flexibilidad, la fotografia se erige como un medio propicio para la libertad
creativa.

Inventado por los hermanos Lumiére en 1896, el cine ha mantenido su identidad como un medio
de entretenimiento, al mismo tiempo que ha demostrado ser un poderoso vehiculo de expresiéon
ideoldgica y creatividad artistica. La musica, que ha acompanado las imagenes desde los primeros dias del
cine, y las constantes innovaciones técnicas, especialmente el sonido y el color, han transformado el cine
en una forma de arte completa que fusiona la imagen, la musica y la palabra en una unidad indivisible.

Desde sus inicios, los movimientos y encuadres de la cdmara, que actlia como un marco mavil en
sustitucién de la pintura estatica, junto con el uso creativo de la luz y la escenografia, han sido empleados
por diversos movimientos artisticos y cineastas. Estos elementos han contribuido a la creacidon de un
lenguaje artistico y estético distintivo en el cine.
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Desde su surgimiento a finales del siglo XVIII, el cartelismo, estrechamente ligado al ambito
publicitario, ha servido como un fiel reflejo del arte y las preocupaciones sociales de cada era. Esta forma
de expresion visual fusiona la imagen y la palabra, creando una unidad que, si bien permite
interpretaciones adicionales, busca transmitir un significado preciso, claro y directo al espectador.

A fines del siglo XIX, el pintor francés Toulouse-Lautrec (1864-1901) sentd las bases del cartelismo
moderno. Su enfoque incluyé la asociacién de un producto con una persona o un modelo icénico
reconocible, la adaptacion de la tipografia para que coincida con la estética y el mensaje, la simplificacién
de formas, y el uso de colores vibrantes y contrastantes. Estos principios no solo influyeron en la evolucién
del cartelismo, sino que también dejaron una marca duradera en la estética publicitaria y artistica de la
época.

La génesis del cdmic se situa en 1896, cuando los periédicos de Nueva York presentaron las
peripecias de Yellow Kid, creado por R. F. Outcault (1863-1928). Este medio narrativo, conocido como
comic debido al tono humoristico de sus primeras publicaciones, se caracteriza por contar historias
mediante una sucesién de vifietas que combinan ilustraciones y texto. Esta forma de expresién demostré
una notable capacidad de comunicacién, llegando a audiencias muy diversas y abordando una amplia
gama de temas con estilos de dibujo y enfoques narrativos diversos.

La combinacién de imagenes y texto para relatar acciones temporales vincula al cdmic con el cine,
a pesar de que lo diferencia de la pintura, la cual condensa el tiempo narrativo en un Unico instante visual.
Hacia el final de la década de 1950, algunos artistas empezaron a incorporar el lenguaje y el formato
caracteristicos del comic en sus obras pictdricas. Este fendmeno marcé una convergencia Unica entre dos
formas de expresidn artistica, enriqueciendo la narrativa visual y explorando nuevas posibilidades
creativas.

En la segunda mitad del siglo XX, el video-arte se consolidé como una forma versatil de expresion
artistica al manipular imagenes y provocar reflexiones sobre la comunicacion y la imagen. Actualmente,
el video-arte forma parte integral de las colecciones de arte contemporaneo, transformando la
interaccion tradicional con la obra de arte en los museos. El computer art o net art, surgido en los ultimos
afos, ha llevado las expresiones artisticas a lo digital, rompiendo las barreras del museo tradicional al
hacer que las obras de arte estén disponibles en galerias online, fomentando una participacién mas activa
del espectador.

El arte como globalidad es el resultado de la suma de objetos artisticos que, con la diversidad de
formas, materiales y estilos, se han ido produciendo a lo largo de la historia. A este respecto se puede
afirmar que cada estilo, cada artista y cada obra exigen una definiciéon puntual, y que no es posible
someter el arte a unas leyes interpretativas Unicas.

El catedratico de Estética y Teoria de las Artes de la UNED, Simén Marchan Fiz, considera que, a
diferencia del objeto de otras disciplinas, las obras de arte constituyen un fendmeno complejo, de
significados multiples y cambiantes. Se trata de analizar las formas y colores de la pintura, el volumen de
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una escultura, los componentes arquitectdnicos, o la idea espacial de un edificio con palabras. Es decir, a
diferencia de lo que sucede al analizar un texto literario o poético, en el que las palabras son analizadas a
través de palabras, en la historia del arte los objetos artisticos son analizados con palabras, a través de un
metalenguaje. A estas cuestiones puramente formales, habria que afadir otro tipo de interpretaciones
relacionadas con el contenido, el contexto y el significado de la obra. Por ello, una gran parte de los
historiadores del arte actuales, como es el caso de Francisco Calvo Serraller (1948-2018) o Joaquin Yarza
Luaces (1936-2016), se declaran abiertamente eclécticos, convencidos de que cada obra requiere un
tratamiento diferente, de que ninguna metodologia tiene la hegemonia para el estudio de los objetos
artisticos y de que el historiador debe acudir, segin lo que la obra de arte imponga, a los apoyos tedricos
y metodoldgicos que se han venido elaborando para analisis individuales.

En toda obra de arte se distinguen dos elementos fundamentales que deben analizarse e
interpretarse: una forma y un contenido. La forma artistica hace referencia a su apariencia externa; en
ella se plasma no solo la genialidad del artista, sino también toda la sabiduria y las experiencias
acumuladas por los artistas precedentes. El contenido de una obra de arte hace referencia al fondo o
esencia de dicha obra.

El analisis de la forma de la obra de arte nos adentra en el estudio evolutivo de los estilos artisticos
(Hatje, 2016). El término estilo —del griego stylos (punzon, estilete para escribir)— viene a significar,
etimoldgicamente, la “letra” o el modo especial de escribir de un artista, de un grupo, de una regién o de
todo un periodo. El punto de partida del concepto de estilo arranca de los estudios de Winckelmann sobre
el arte griego; mds tarde, Johann Gottfried Herder (1744-1803) haria lo propio con el gético. Fue en el
siglo XIX —con la irrupcién de la filosofia positivista— cuando se acuiié el término estilo de época. Sin
embargo, la aportacién fundamental al estudio de los estilos artisticos se la debemos a Heinrich Woélfflin
(1864-1945), en cuya obra, Conceptos fundamentales de la historia del Arte (1915), centrd su
preocupacion en la evolucidn de los estilos artisticos, su nacimiento, madurez y decadencia.

Los tratadistas del siglo XIX establecieron una muy discutible division —en apariencia, muy simplista—
de los estilos. Entendian que cada estilo evolucionaba como si de un ser vivo se tratara; es decir, a través
de distintas fases de gestacidon y nacimiento, formas juveniles y maduras, hasta llegar hasta una fase de
vejez y decadencia. Dichas fases son las siguientes:

Fase arcaica. Es la fase en la que los artistas luchan por el dominio de la técnica, todavia incipiente, y
la creacién de la forma artistica. Tomando como ejemplo la Antigliedad clasica, la fase arcaica
corresponderia con el periodo del arte griego anterior al siglo V a. C. y que convencionalmente asi se
denomina. En el Renacimiento italiano, esta fase podria corresponder con las experiencias de Giotto
di Bondone (1267-1337) en el gético final, y las propuestas de los artistas en ese gran "laboratorio"
que fue la Florencia del Quattrocento.

Fase clasica. Es la etapa en la que la forma artistica alcanza el equilibrio y la perfeccién en relacién con
las caracteristicas establecidas para un determinado estilo; las propuestas se convierten en modelo
ideal a imitar por las generaciones venideras. Siguiendo con nuestros ejemplos, esta fase se
corresponderia con la Atenas del siglo V a.C. y con el clasicismo renacentista.
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Fase manierista. Esta fase se corresponde con el momento de inicio de la decadencia y ruptura de la
forma de la época anterior. En ella, la forma abandona el equilibrio y adopta una tensién dramatica;
gana fuerza expresiva, se abandona el lenguaje sencillo por temas y composiciones complejas de muy
dificil entendimiento —es un estadio intelectual y elitista—. En la antigua Grecia se corresponde con la
crisis del siglo IV a. C. En el Renacimiento coincide, precisamente, con el manierismo —nombre que
proviene de la consideracién que el artista se limita a copiar a los genios "alla maniera"—. En la
actualidad, esta visidon en exceso simplista estd superada, y, por el contrario, se valoran las fases
manieristas como el fruto de la crisis del lenguaje cldsico.

Fase barroca. Supondria una fase de ruptura total con la cldsica. Se caracteriza por el predominio de
la expresion de los sentimientos sobre la razén del estilo; el gusto por lo artificioso y complicado para
sorprender y causar admiracién; la tendencia al dinamismo, a plasmar el movimiento —lo que se
traduce en composiciones complejas—; la busqueda de realismo —que llega a mostrar los aspectos mas
dolorosos de la vida—; la predileccién por los juegos de luces, sombras y colores; y la tendencia a la
representacion de los volimenes desde varios puntos de vista. Segun los ejemplos dados hasta ahora,
esta fase se corresponderia con el periodo helenistico (siglo 1l a.C.) y el estilo barroco del siglo XVII.

A pesar de lo simplista que pueda parecer este planteamiento y al hecho de que esté superado en
buena medida, aiin hoy muchos libros de historia del arte lo siguen utilizando, bien sea por comodidad o
por simple inercia, o sencillamente porque este esquema presenta un indudable valor pedagdgico, que
puede utilizarse como punto de partida para acometer el estudio de un estilo.

Cuando se estudia el contenido de una obra de arte, es decir, el fondo o la esencia de dicha obra
artistica, nos adentramos en la interpretacién del significado de esta. Desde la teoria del arte se han
venido planteando cuatro niveles diferenciados de interpretacion: socioldgico, psicoldgico, iconografico
e iconoldgico.

Nivel socioldgico. En este nivel se estudia la sociedad en la que surge la obra y en la que vive el artista;
el grado de valoracion social del mismo; la clase social que patrocina la obra de arte, etc. Los primeros
estudios en este sentido se deben a la obra Historia social de la Literatura y el Arte (1951), del
historiador hingaro Arnold Hauser (1892-1978), quién investigd el origen de los estilos artisticos a
partir de las transformaciones sociales.

Nivel psicologico. A nivel psicoldgico, la atencidn se centra en los aspectos de la personalidad del
artista, asi como la actitud de este hacia su propia obra, hacia el mundo que le rodea, hacia su vida 'y
hacia la vida en general. Dicha actitud puede ser muy variada: impasibilidad —cuando el artista se
desentiende de sus sentimientos y pretende plasmar la realidad objetiva (Diego de Veldzquez)-;
expresionista —cuando el artista influye en la obra de tal manera que incluso llega a la deformacion
intencionada de la realidad (Vincent Van Gogh)—; surrealista —cuando el artista manifiesta un rechazo
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a lo racional, muestra interés por el mundo de lo onirico, lo fantastico, del subconsciente y afirma todo
lo negado por la moral convencional (Salvador Dali)—.

Nivel iconografico. La iconografia se encarga de la descripcion y clasificacion de las imagenes; es la
disciplina que permite interpretar el contenido de una figuracién en virtud de sus caracteres
especificos y su relacién con determinadas fuentes. Este nivel supone la explicacién de las
representaciones figuradas en el objeto artistico —que pueden referirse a un personaje histdrico, a una
entidad, a una idea, o bien ser imagenes relativas de una época, una civilizacién o una religién—.

Nivel iconoldgico. Aunque frecuentemente se han empleado como sindénimos, iconografia e
iconologia suponen interpretaciones a distintos niveles. La iconologia implica un nivel mayor de
razonamiento, profundidad y relacidn de ideas; supone una explicacidon simbdlica de la imagen en un
sentido cultural concreto. Tal y como dejo patente Erwin Panofsky (1892-1968) en su obra Estudios
sobre iconologia (1939), se trata de una ciencia fundamental a la hora de comprender el significado
de la obra de arte.

El proceso artistico, complejo y multifacético, demanda una interpretacion y estudio que vaya mas
alla de las limitaciones de una Unica metodologia. La idea de utilizar solo un enfoque es limitada y no
estamos de acuerdo con la idea de que métodos antiguos sean automaticamente reemplazados por los
mas modernos. Preferimos una metodologia que tome lo mejor de cada método, fomentando al mismo
tiempo la colaboracién entre diferentes disciplinas. Esto nos ayuda a obtener resultados mdas completos
y a situar la obra en el contexto mas amplio del pensamiento y la cultura. Ademas de los cuatro niveles
de interpretacion anteriormente mencionados, existen otras corrientes metodoldgicas: biografica,
atribucionista, formalista, estructuralista y semidtica, asi como los estudios visuales.

Biografica. Las biografias sirven como la primera ventana hacia la comprensién del artista. Aunque las
referencias a artistas en la antigliedad, como las proporcionadas por el escritor Plinio el Viejo (siglo |
d.C.), existen, no fue hasta el Renacimiento que este género se convirtid en el principal medio de
conocimiento del artista a través de monografias y diccionarios de artistas. Giorgio Vasari (1511-1574),
con sus Le vite de piu eccellenti archhi tetti, pittori et bscultori Italiani da Cimabue insimo a'tempi nostri
(1550), inici6 esta tendencia y metodologia historiografica.

Atribucionista. Este método se centra en determinar la autoria y cronologia de una obra, siendo
esencial en la elaboracion del catalogo razonado de un artista. A pesar de las criticas, el método
comparativo de Giovanni Morelli (1816-1861) tiene una aplicacion clara en la clasificacion vy
catalogacién de obras.

Formalista. Henrich WolIfflin deja su huella en el campo puramente formal, no solo interesandose en
lo que dice el arte en términos de contenido, sino en cdmo lo dice. Sus categorias son herramientas
que facilitan el anadlisis formal de la obra de arte. El estudio de la ordenacidn sintactica de las formas
se apoya en el lenguaje wolffliano, considerandolo no como un fin en si mismo, sino como un medio
de andlisis. Este lenguaje se complementa con el estudio perspectivo, la luz, el color, la simetria-
asimetria, y la estructura organizativa.
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Estructuralista y semidtico. Provenientes de la lingliistica, el estructuralismo y la semidtica ofrecen
una perspectiva que utiliza el lenguaje de los signos presentes en una obra de arte. Esta metodologia
se muestra mas apta para el arte contempordneo y la comprensién de fendmenos y aspectos
relacionados con la comunicacién a través de lo signico.

Estudios visuales. En el siglo XXI, diversas disciplinas convergen para analizar la visualidad en
sociedades contemporaneas. La historia del arte, la teoria filmica, los estudios culturales, la teoria de
los medios, la cultura visual, los estudios poscoloniales y de género, junto con el estudio de minorias
étnicas o intelectuales, responden a la necesidad de analizar un dmbito de importancia creciente: la
visualidad. Estos estudios se centran en la vida social de las imagenes, analizando los procesos de
construccion cultural de la visualidad.

La riqueza del proceso artistico demanda un enfoque polifacético que integre diversas metodologias,
proporcionando una comprension completa y contextualizada. Asimismo, resulta esencial considerar el
género como un componente importante de analisis. La historia de las mujeres abarca diversos grupos,
razas, etnias y situaciones, siendo una narrativa de pluralidad y diversidad. Por esta razén, explorar la
influencia del movimiento feminista en la historia del arte y potenciar el género como objeto de analisis
son aspectos significativos.

La reivindicacion del papel de la mujer en la sociedad, y mas especificamente en el dmbito artistico,
se desarrolla en tres etapas fundamentales. En primer lugar, la reivindicacién de la mujer inicia después
de la Segunda Guerra Mundial con obras como Women as Force in History (1946) de Mary Ritter Beard
(1876-1958) y El sequndo sexo (1949) de Simone de Beauvoir (1908-1986).

La segunda etapa se centra en la recuperacion y visibilizacidon del papel de las mujeres artistas. Linda
Nochlin (1931-2017), es una pionera en este estudio, destacando su influyente ensayo ¢Por qué no han
existido grandes artistas mujeres? publicado en 1971. Este trabajo cuestiona la nocién de genio y el canon
masculino que ha regido la disciplina artistica desde Le Vite de Vasari. El texto de Nochlin inaugura un
campo de investigaciéon que busca generar conciencia colectiva sobre el papel de las mujeres en el arte,
desde su representacién como modelos hasta las producciones realizadas por ellas, abordando también
los roles que ocupan en las instituciones artisticas, sus tematicas y técnicas de trabajo.

La tercera etapa se enfoca en el estudio de la diferencia. Algunos temas propios del movimiento
feminista incluyen las funciones bioldgicas femeninas, la sexualidad o la maternidad. Este arte feminista
es politico, creado por mujeres, sobre mujeres y su situacion social. Aborda cuestiones como la
explotacién sexual, el racismo o las condiciones laborales.

El comentario de obras de arte debe partir del conocimiento de estas y de las circunstancias bajo las
cuales las crearon sus autores o las impulsaron sus comitentes. Durante este se realiza el analisis de la
forma y la interpretacion del contenido de la obra de arte, es decir, el estudio de la forma artistica e
identificacion del estilo artistico al que pertenece, y su relacién con los condicionantes culturales, politicos
y socioeconémicos de su época. Finalmente, se valora la existencia de antecedentes o influencias
posteriores de la obra en la historia del arte. Veamos las deferencias formales en los comentarios de obras
de arte segln su naturaleza: arquitectura, escultura y pintura.
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En el comentario de una obra arquitectonica hay que tener en cuenta varios aspectos relacionados
con laforma exclusivos de la arquitectura. Por ejemplo, es necesario precisar el tipo de edificio y la funcién
para la que se concibié. Después, el sistema constructivo y los materiales empleados, asi como la tipologia
de elementos soportantes y soportados, y las soluciones técnicas adoptadas mas relevantes. Sin
olvidarnos del aspecto y la organizacion de los volimenes exteriores, el papel de la decoracién en el
edificio, la utilizacién de materiales especificos para la misma o el recurso a otras artes (escultura, relieve,
pintura...).

La escultura presenta una gran variedad de posibilidades formales que hay que abordar durante el
comentario. Por ejemplo, materiales (internos y de revestimiento), técnica o sistema de trabajo utilizado
en su elaboracidn; para después pasar a los aspectos relacionados con otros elementos que también dan
sentido a la escultura (relacion entre sombras y luces), cromatismo y punto de vista con el que se
contempla la obra.

En el comentario de una obra pictérica debemos considerar otra serie de aspectos formales. Por
ejemplo, la técnica utilizada y los materiales empleados, si hay predominio del dibujo sobre el color o
viceversa, los colores utilizados y la precisién del dibujo. Es necesario también determinar la disposicion
de las figuras y los elementos volumétricos dentro del cuadro, con lo que tratariamos de deducir la
intencién que busca el artista. Prestaremos atenciéon a cémo se representa el espacio, perspectiva y el uso
qgue hace de la luz.

A lo largo de la historia del arte, las personas artistas han recurrido a diversos modelos para la
creacién de sus obras, clasificandolos en tres categorias: literarios, plasticos y naturales. Los modelos
literarios son esenciales para desarrollar el tema, mientras que los modelos plasticos influyen
directamente en la realizacién artistica, y los modelos de la naturaleza abarcan ambos conceptos
simultdaneamente. Ademas, las interferencias pldsticas y culturales han desempefiado un papel esencial
en el proceso creativo.

En el analisis artistico, resulta apasionante observar cémo distintos artistas resuelven la
composicidn a partir de una misma fuente literaria, variando segun la época vy la ideologia artistica. Las
fuentes literarias, como la mitologia, la historia, la Biblia y las novelas, proporcionan modelos que
informan sobre temas religiosos y alegdricos, siendo Las metamorfosis de Ovidio (43 a.C.-17 d.C.) un texto
indispensable para la mitologia.

La importancia de la realidad o la naturaleza como modelo, surgida en la teoria renacentista, se
prolongd hasta el siglo XVII. La revolucidn naturalista, liderada por Caravaggio, se manifestd en la practica
artistica basada en la observacién de la naturaleza. El realismo del siglo XIX llevd este modelo de la
naturaleza a su maxima expresién, seguido por los impresionistas, quienes destacaron la pintura de plein
air y la influencia de la fotografia, haciendo protagonista a la naturaleza y la realidad.

A lo largo de la historia, las obras han servido como inspiracién a seguir o desafiar, y el grabado ha
sido el medio idéneo para propagarlas. La obra en si misma se convierte en una fuente de inspiracion.
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Seria inexacto pensar que aquellos artistas que utilizan un modelo ya existente son de menor categoria.
Ejemplos contemporaneos incluyen las obras de Manet (1832-1883), Dali (1904-1989), Picasso (1881-
1973) y el Equipo Crdnica, que reinterpretan temas del pasado en sus creaciones.

En el proceso creativo, surgen imdgenes que influyen metdédicamente en el subconsciente del
artista y se proyectan involuntariamente en sus obras. Estas interferencias plasticas y culturales en forma
de préstamos forman parte de un proceso de aprendizaje en el que la persona artista acumula imdagenes
y sistemas para olvidarlos progresivamente, aunque los conserva.

A pesar de las dependencias inherentes a toda obra de arte, se aprecian las invariantes, rasgos
particulares y diferenciales de diferentes autores, escuelas o zonas de produccién. Estos invariantes
explican constantes histdrico-estéticas propias, proporcionando una comprensién mas profunda vy
contextualizada de la obra de arte en cuestion.

El universo del arte se revela como un vasto campo de exploracién, donde cada obra se convierte
en un testamento Unico de creatividad y expresion. Para la persona historiadora del arte, la primera
fuente de indagacidn es la obra de arte misma, pues sin ella, su labor careceria de sentido. La tarea de la
investigacion en arte comienza con la meticulosa recopilacién de datos, una fase fundamental en el
proceso de analisis y conclusién. Al abordar su investigacion, se debe tener claro el propdsito que motiva
su busqueda: sea la autoria, la obra, comitente, coleccionista o el publico. En el caso de que la obra en si
sea el objeto de estudio, la labor de campo se convierte en esencial. Esta implica una clasificacion
meticulosa, respaldada por documentos y bibliografia, para evitar repeticiones y enriquecer
interpretaciones a través del didlogo con las opiniones previas.

El primer paso en la investigacidn es el acceso a fuentes bibliograficas. Este inicio proporciona
conocimiento sobre el tema a tratar y establece las bases para formular hipétesis y alcanzar conclusiones
validas. La organizacion de bibliotecas y la informatizacion facilitan esta tarea, ofreciendo una cantidad
asombrosa de informacién al alcance. Diccionarios de artistas, inventarios, guias y catalogos se convierten
en herramientas esenciales. Los libros de viajes, que reflejan los gustos estéticos e ideolégicos de épocas,
como el Grand Tour en los siglos XVIII y XIX, adquieren una importancia capital.

La fotografia se erige como un recurso indispensable para la investigacion de arte. Funciona como
un recuerdo visual que permite comparaciones entre obras, especialmente cuando la original se ha
perdido o resulta dificil de localizar debido a limitaciones econdmicas o distancia geografica. En las etapas
tempranas de la investigacion, las fotografias sirven como primer contacto visual con la obra que se
estudiard directamente.

La literatura artistica ofrece libros que intentan sintetizar el panorama teérico del arte. Obras
como La literatura artistica de Julius von Schlosser (1866-1938), publicada en Viena en 1924, han
destacado hasta la fecha como trabajos de recopilacidon de fuentes desde la Edad Media hasta el siglo
XVIII. En Espaiia, la coleccidén Fuentes y documentos para la Historia del Arte (1982) de Mireia Freixa | Serra
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(1948) proporciona un primer acercamiento a las fuentes, aunque por ser fragmentarias, se recomienda
consultar los originales completos o las ediciones criticas.

Los documentos actian como contrapunto, reafirmando o cuestionando las tesis formuladas en
los andlisis. Muchas fuentes documentales son manuscritas, y se dividen en categorias como eclesiasticas,
notariales, institucionales y oficiales. Las cartas epistolares de artistas, coleccionistas y marchantes, junto
con las hemerotecas que albergan diarios y revistas, son esenciales para entender la actividad artistica.

Las fuentes secundarias abarcan textos o documentos que ofrecen informacion no especifica para
la investigacion. Estos textos, como los filoséficos, religiosos, crénicas o novelas, se entrelazan con otros
géneros literarios, enriqueciendo el panorama de informacién disponible.

Las personas profesionales en la investigacién de la historia del arte deben familiarizarse con los
lugares donde encontrar informacidn, ya sea a nivel local, nacional o internacional. Las bibliotecas de
museos, instituciones, colegios profesionales, asi como las fototecas, cinematecas y archivos, son recursos
indispensables. La era digital ha llevado muchos archivos a internet, facilitando el acceso a valiosos
documentos.

En la actualidad, la difusion de las formas artisticas se ha transformado radicalmente gracias a la
inmediatez que ofrecen los modernos medios de comunicacion de masas, abriendo un abanico de
posibilidades que abarcan desde el cine y la televisién hasta los medios digitales como internet. Ademas,
exposiciones y museos siguen desempenando un papel esencial en este proceso de difusion.

El cine, con su capacidad Unica para contar historias a través de imagenes en movimiento, se erige
como un medio poderoso para difundir obras artisticas. Puede adoptar un propdsito objetivo y
documental, explicando autores, obras, épocas o aspectos técnicos. Sin embargo, su verdadero impacto
radica en las peliculas que exploran temas artisticos, proporcionando una comprension profunda de
diferentes épocas. Ejemplos notables incluyen La kermesse heroica (1935) de J. Feyder, La prise du pouvoir
par Louis XIV (1966) de Roberto Rossellini, Barry Lyndon (1975) de Kubrick, El contrato del dibujante (1984)
de Peter Greenaway y Las amistades peligrosas (1988) de Stephen Frears.

Los audiovisuales y los videos se han convertido en elementos importantes para transmitir obras
de arte. Al igual que el cine, pueden tener un caracter didactico y documental o explorar vias mas
creativas. Estos medios ofrecen nuevas perspectivas y acercamientos a la apreciacién artistica, ampliando
el alcance de las obras y su significado.

La difusidn a través de libros de arte es un método tradicional, pero no menos vital. Las revistas
actuales han tomado el relevo de los grabados, ofreciendo una visién detallada y accesible del mundo
artistico contempordneo. En el ambito de las artes plasticas y la arquitectura, estas publicaciones
desempeiian un papel importante al proporcionar una plataforma para la reflexion critica y la promocion
de artistas emergentes.
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Los diarios transmiten imagenes de un dia para otro, y la televisiéon ofrece difusion inmediata.
Estos medios, al capturar la esencia visual del arte, acercan a la audiencia a las creaciones artisticas de
manera rapida y directa, manteniéndola informada sobre las ultimas novedades y eventos.

La difusion directa de la obra de arte encuentra su expresion maxima en las exposiciones. Estas
se dividen en muestras dedicadas a autores, temas o tipologias especificas, y exposiciones venales. A estas
se suman certdmenes locales e internacionales, como bienales o ferias, que desempefian un papel
esencial en la promocidn y apreciacidn de la creacion artistica contemporanea.

Uno de los aspectos mas debatidos en torno al arte es el de su funcionalidad. La intencionalidad de la
produccidn artistica ha ido evolucionando de forma paralela a la concepcién del arte y del artista, siendo
tan diversa y mutable como es el propio concepto de arte. El ambito del arte se extiende por igual a la
realizacion de obras encaminadas a la satisfaccidn de las necesidades humanas —por ejemplo, un bastén
de mando del magdaleniense en el Paleolitico superior—; que de las necesidades del espiritu —por ejemplo,
El beso, de Gustav Klimt (1862-1918)-. Incluso, en determinados momentos, la funcionalidad ha sido

|ll

aniquilada por los defensores del “arte por el arte”. Las funciones del arte han sido multiples y cambiantes,
desde las madgico-religiosas, espirituales, ideoldgicas, didacticas o conmemorativas, hasta estéticas,
mercantiles, reivindicativas o conceptuales, entre otras, sin que una suponga la exclusion del resto. Para
Hugh Honour y John Fleming, las funciones esenciales del arte se pueden resumir en dos grandes
aportaciones: estudiar la evolucién de las sociedades humanas y formar estéticamente al contemplador

de la obra de arte (Honour y Fleming, 2005):

Estudiar la evolucidon de las sociedades humanas. El arte permite conocer aspectos econdmicos,
sociales, culturales e incluso politicos. En no pocas ocasiones, los Unicos vestigios que han quedado
de las civilizaciones del pasado han sido los objetos artisticos, y del estudio de dichas obras se ha
podido reconstruir la vida de los pueblos que han creado una determinada manifestacion artistica.

Formar estéticamente al contemplador de la obra de arte. El arte se convierte en un instrumento
clave para la educacion perceptiva del espectador.

Identificar la funcién con la que fueron concebidas las primeras manifestaciones artisticas de la
prehistoria no resulta tarea facil, dada la imposibilidad de verificar las diferentes hipdtesis que se han
postulado al respecto. Por lo general, se acepta —en la mayoria de los casos— un componente simbdlico-
religioso o magico para estas primeras producciones, que estaria relacionado con el sistema de creencias
de las sociedades que las produjeron (rituales chamanicos, cultos a fertilidad, magia propiciatoria, etc.).
Los vestigios del arte de Egipto nos hablan del papel desempefiado por las creencias y lo religioso sobre
el arte. Su gran preocupacién por la muerte los llevé a construir para sus faraones las conocidas pirdmides,
enormes monumentos de piedra que no eran mas que tumbas, cuyo propdsito era proteger el cuerpo del
faradn. Al interior de esas piramides se orientd el arte egipcio, para perpetuar la imagen del faradn, de
modo que los artistas egipcios trataron de pintarlo y esculpirlo con toda la exactitud y fidelidad posibles
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que le permitiesen vivir para siempre. No es casualidad que el historiador austriaco Ernest Gombrich
(1909-2001) afirme que la palabra egipcia utilizada para denominar al escultor signifique literalmente el
gue mantiene vivo (Gombrich, 2019). Esa misma fidelidad y exactitud que utilizaron para representar la
figura humana también la aplicaron a las escenas de la naturaleza.

En la antigua Grecia fue donde se produjo la mayor y mds sorprendente revolucidn de toda la historia
del arte. El concepto de arte era un término amplio que comprendia producciones como la poesia, la
musica o los oficios manuales. Se distinguia entre las artes creativas y las artes imitativas. La obra de arte,
tal y como nosotros la entendemos, estaria en principio entre estas ultimas, ya que se consideraba al arte
como un imitador imperfecto de la naturaleza. Sin embargo, la consideracion del arte fue
progresivamente adquiriendo importancia hasta ser visto como algo que podia incluso llegar a superar a
la naturaleza mediante la correccién de sus imperfecciones. El arte griego se centra en el hombre, y tuvo
como finalidad hacer inteligible el mundo conforme a las leyes de la razén. De hecho, para el artista griego
todo converge hacia la verdad racional, que se manifiesta en la armonia de lo fisico y lo moral, del cuerpo
y del espiritu, y se manifiesta en la preeminencia de la forma. Asi es como surge la relacién arte-verdad-
belleza del mundo de las ideas de la filosofia platdnica. El elemento clave del arte griego fue la belleza y
la busqueda de la perfeccion. El utilitarismo de Roma dejd paso a un nuevo concepto del arte, donde el
componente didactico estaba presente, pero alejado del concepto cldsico de belleza y con un marcado
sentido religioso y simbdlico. Los romanos exaltaron a los propios hombres con bustos, esculturas de
gobernadores y politicos, retratos de emperadores y arcos triunfales o columnas conmemorativas con
relieves que narran y describen grandes batallas o hechos histdricos relevantes. Las obras de arte se
disefiaban y se creaban siempre para cumplir una funcion.

En la Edad Media, Tomads de Aquino (1225-1274) —siguiendo a Aristoteles (s. IV a.C.) y a diferencia de
Platon— no creia que pudiese existir un arte moralmente bueno o malo, ya que la moral se encuentra en
el contemplador de la obra, e incluso en el artista. Las opiniones con respecto al arte y las teorias de la
estética se asentaron durante los siglos medievales sobre la interpretacion de las Sagradas Escrituras y los
textos de los Padres de la Iglesia. Fue el arte romanico el que consiguié aglutinar las diferentes opciones
gue se habian utilizado en la temprana Edad Media y formular un lenguaje especifico y coherente aplicado
a todas las manifestaciones artisticas, continuado a partir del siglo XIl por el arte gético, en el cual se
manifestd el humanismo teocéntrico que dara paso al antropocentrismo renacentista. Los temas tratados
durante la Edad Media fueron esencialmente de tipo religioso, puesto que existia gran preocupacion entre
los artistas por difundir el cristianismo. De hecho, el arte no tiene una finalidad estética, sino que su misién
es didactica, al servicio de la religion. Se pretendia ilustrar a los fieles, generalmente analfabetos, y se
utilizaba el arte como un complemento a la predicacidn. Las obras artisticas y sus formas son mas
significantes que las propias palabras, por cuanto actian ante la vista de un modo permanente,
convirtiéndose en verdaderos catecismos. Durante toda la Edad Media, tanto la arquitectura como la
escultura y la pintura eran consideradas artes mecanicas, es decir manuales, y no tenian la misma
valoracion que las actividades intelectuales. Como consecuencia, los artistas no tuvieron relevancia social
y muchos de sus nombres no han perdurado.

La Edad Moderna supuso un cambio sustancial en la concepcidon de la historia del arte. Con el
desarrollo del humanismo se produjo una nueva interpretacion del objeto artistico, cambiaron las
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técnicas, la figura del artista adquirié unas connotaciones diferentes y el arte se hizo mas intelectual. El
arte renacentista girara en torno al ser humano, pero eso no significa que el arte deje de ser religioso,
sino que ademas de la Iglesia, apareceran nuevos mecenas como la pujante burguesia comerciante o la
propia monarquia, gracias a los cuales el arte deja de desempefiar exclusivamente funciones religiosas y
aparecen nuevos géneros y tematicas como los retratos, el desnudo, el paisaje o los cuadros mitoldgicos.
Y ademas de iglesias, también se construyen palacios, ayuntamientos, universidades, etc. También se
produjo, en estos momentos, una importante valoracion de la Antigliedad Clasica, que paso a ser el
referente indiscutible. Esto conllevaba la busqueda de un naturalismo idealizado, la aparicién de la
tematica mitolégica y un amor a la belleza como producto de la filosofia neoplaténica —fruto de la
simbiosis entre platonismo y cristianismo—. Después del idealismo renacentista y la naturaleza del
manierismo, el arte barroco reflejara las tensiones de la época moderna, en particular, el deseo de la
iglesia y las monarquias catdlicas de reafirmarse a raiz de la reforma protestante, de ahi que se pueda
hablar de una funcion religiosa y propagandistica, es decir, de una herramienta al servicio del poder. El
artista, que durante la Edad media era considerado como un artesano, empieza a ser valorado por su
dimension intelectual y sale del anonimato. Ya no se valora el arte sélo por su utilidad, sino que se busca
en él la belleza. Las obras de arte dejan de ser objetos que tienen que cumplir necesariamente una funcién
y pasan a ser considerados objetos auténomos. Esta nueva concepcidén promovera el coleccionismo.

El siglo XVIII estuvo marcado por las ideas de la llustraciéon y un nuevo modelo de conocimiento del
mundo basado en la razén y la naturaleza. Se planteaba una revisidon a todas luces del saber humano al
margen del pensamiento tradicional religioso, institucionalmente aceptado, que habia impregnado la
cultura occidental desde la época medieval. Desde la perspectiva artistica, el arte del siglo XVIII —
neoclasicismo— comenzd a ser entendido como un campo de experimentacién para el desarrollo de las
nuevas ideas —filosdficas y sociopoliticas— ligadas a una clase social, la burguesia, como su manifestacién
estética y como bandera de sus reivindicaciones, concediéndose ahora a la obra de arte un valor
simbdlico, moral y ético.

El siglo XIX continué la senda del pensamiento ilustrado a la hora de plantear un arte que respondiera
a las demandas de una sociedad en constante transformacion. El florecimiento del romanticismo, el
desarrollo industrial y tecnoldgico o el conocimiento de nuevos mundos tuvieron su reflejo en la
multiplicidad de propuestas estéticas que caracterizan el arte decimondnico. La nueva sociedad burguesa,
rompedora con las trabas del Antiguo Régimen va a llevar también esa ruptura al campo del arte. La idea
de libertad se asienta, por lo tanto, definitivamente en el mundo de la creacidon artistica. Uno de los
pensadores que mas contribuyeron a desarrollar el nuevo concepto de arte fue Immanuel Kant. El gran
filésofo aleman distinguia entre el gusto —como la facultad de juzgar lo bello—y el genio —la facultad de
crear—. Frente a la finalidad de las cosas utiles, las cosas bellas tienen como meta Ultima su propia forma
—he aqui una primera justificacion del “arte por el arte”—. Las consecuencias mas estrictamente
pedagdgicas de esta filosofia las realizarad un discipulo de Kant, Friedrich Schiller (1759-1805), quien puso
de relevancia la influencia del arte como el mejor educador del ser humano y factor de su liberacién. Hegel
ofrecera el primer sistema complejo de una filosofia en torno al concepto de arte; este filésofo distinguia
dos formas de belleza: |la belleza natural —caracterizada por ser un producto inconsciente—, y la belleza
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artistica —con un valor superior, por ser un producto consciente—. Cuando el siglo concluya el artista, como
individuo, se habra ganado el respeto y la consideracion social de su trabajo.

Los diversos movimientos artisticos que surgen a lo largo del siglo XX cambian el concepto de arte, lo
gue es el arte y hasta lo que se consideraba o no obra de arte hasta el momento. Es un arte influenciado
por la politica y la sociedad del momento que no escapa a una realidad de profundos y acelerados
cambios, sino todo lo contrario, brota de ella, como una forma de catarsis. Como se observa, las teorias
decimondnicas expuestas no explicaban realmente la funcién que desempefia el arte en la sociedad, mas
bien aportaban una idea del arte como expresion de lo bello. Sera Ernst Fischer (1899-1972), filésofo y
periodista checo del siglo XX, quien teorice acerca de la verdadera funcién del arte en su obra capital De
la necesidad del arte (Von der Notwendigkeit der Kunst), publicada en 1959. Para este autor, el arte
desempeiia una funcién de primer orden en la sociedad, en parte porque puede “elevar al hombre desde
el estado de fragmentacién en el que vive al de ser integrado que aspira a ser”; y es que el arte le permite
comprender la realidad y el mundo que le rodea.

El progreso cientifico y tecnoldgico, asi como las nuevas tecnologias (electrénica, informatica y
telecomunicaciones) han tenido un alto impacto en la sociedad y en la creacién, difusidn y funcién del
arte en los ultimos treinta afios, dando lugar a lo que se esta denominando como arte digital. El arte digital
ha asumido, con una insolente naturalidad, el legado de los valores que dominaron el arte de las ultimas
vanguardias del siglo XX; nos referimos, a la fragmentaciodn, la pluralidad, la desvinculacién de la autoria,
la ubicuidad de la informacion, la inexistencia de referentes, etc. El artista de hoy, para mantener el
equilibrio con la sociedad en la que produce su obra, necesita el recurso de la tecnologia como
herramienta y como medio; se ha convertido en una cuestidon de supervivencia. Asi nos lo comenta Jordi
Claramonte en La Republica de los Fines, del Centro de Documentacioén y Estudios Avanzados de Arte
Contemporaneo (CENDEAC) (Claramonte, 2011). De este modo, la adaptacién del arte a la era digital en
el siglo XXII no hace sino subrayar lo que Ernst Fisher vaticinara en 1959: “el arte no solo ha sido necesario
en el pasado, sino que lo serd siempre”.

El palacio y el templo constituyen las dos grandes tipologias arquitectdnicas de la historia del arte, de
ahi que le dediquemos un apartado especifico a su analisis y estudio; en su evolucién y desarrollo a lo
largo de los tiempos podemos ver plasmados los principios estéticos y funcionales de cada tendencia y de
cada estilo artistico.

La construccion de palacios en las primeras civilizaciones era testimonio de la existencia de un poder
politico y econdmico concentrado en determinadas élites sociales, incluidos los palacios de los faraones
egipcios y de las monarquias orientales de Préximo Oriente —sumerios, acadios y asirios—. Se trata de
construcciones con diversas dependencias organizadas en torno a un patio principal que se caracterizan
por la monumentalidad, la rigidez de la normativa constructora y de las formas plasticas, y la falta de
innovaciones artisticas. Los palacios y templos minoicos y micénicos constituyen el precedente de las
construcciones griegas cldsicas, donde la arquitectura publica domindé sobre la de uso privado. La
proclamacién del Imperio, en Roma, trajo consigo una multiplicacién de las estructuras palaciegas,
fundamentalmente, en las grandes urbes del Imperio.
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La tradicién palaciega clasica tuvo su continuacién en los grandes palacios bizantinos, pero el
asentamiento de los reinos germadnicos en Europa acarreé una decadencia del modelo palacial, rota tan
solo por las construcciones carolingias de Aquisgran, los palacios otonianos y algunas otras construcciones
palatinas menores como las realizadas por los monarcas asturianos. Fuera de estos ejemplos, la Edad
Media estuvo caracterizada, en el occidente cristiano, por el componente militar de las residencias
sefioriales, fruto de las nuevas estructuras feudales imperantes. Una mencidon aparte merece la
arquitectura palaciega en el mundo islamico, ya sea de tipo urbano o rural, que alcanzé un enorme
desarrollo. Muchos de los palacios erigidos por esta civilizacidon encarnan el concepto de palacio-ciudad,
donde la dicotomia entre la sobriedad exterior y la suntuosidad decorativa de las estancias internas marca
la pauta de una arquitectura que auna las funciones residenciales con las administrativas y ceremoniales
bajo una estética de tipo oriental.

Con la llegada del Renacimiento se recuperd, en Europa, el modelo de palacio como residencia urbana.
En estas residencias palaciegas la oligarquia urbana mostraba su riqueza, gusto y cultura a través de una
arquitectura refinada y racional. La arquitectura civil en los siglos del Barroco sigue las tipologias
renacentistas; los nuevos modelos franceses se configuran como grandiosas estructuras abiertas que se
integran con una naturaleza urbanizada a modo de grandes jardines. Aunque el fin del absolutismo
monarquico en Europa y la caida del Antiguo Régimen redujo la tradicion de la arquitectura palaciega,
que empezé a simbolizar los poderes publicos, se levantaron palacios de estilo neogético o islamico,
templos griegos o iglesias neorromanicas, segun la funcién destinada a los edificios y los gustos
tradicionales o culturales de cada pais.

La religion fue el primer catalizador politico en la formacién de las primeras sociedades urbanas de
Proximo Oriente; el templo, en Mesopotamia (zigurat), de planta rectangular y gran tamano, solia ir
dentro del palacio y era el centro de |la organizacidon econdémica, politica y religiosa. En comparacién con
los templos orientales, el templo griego era de dimensiones mucho mas reducidas, debido a que no se
trataba de un lugar de culto por parte de la comunidad de fieles, sino la morada de una divinidad, por lo
tanto, carecia de las funciones administrativas y econdmicas que albergaban los modelos orientales. La
arquitectura religiosa del Imperio romano heredd las mismas bases conceptuales del mundo griego y
etrusco. El templo romano, como el griego, es de pequefio tamafio porque no se trata de un lugar de culto
por parte de la comunidad de fieles, sino de la morada de la divinidad. La arquitectura religiosa cristiana
se mantuvo desde época romanica bastante fiel en cuanto a funcionalidad y tipos constructivos; el modelo
de planta basilical de las iglesias romanicas se consolidd y extendid en los siglos medievales. El foco se
trasladé del mundo rural al urbano, con el afianzamiento de las grandes catedrales como expresion
artistica, fundamentalmente, a partir del siglo Xlll. De forma paralela, se produjo el desarrollo en el mundo
islamico de la arquitectura religiosa con la mezquita como tipologia fundamental. Es posible que la
estructura de las mezquitas tenga su origen en la propia casa de Mahoma en Medina, aunque otras
hipdtesis apuntan a estructuras hipdstilas persa-sasanidas y en las basilicas paleocristianas. A diferencia
del templo cristiano, la mezquita no es la casa de Dios, sino el lugar de reunién de la comunidad
musulmana, de ahi su mayor tamafio.

El ideal propugnado por los tedricos del Renacimiento se basa en el templo de planta centrada, reflejo
de la idea de perfeccion, proporcionalidad y simetria. El nuevo prototipo de templo impuesto por la
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Contrarreforma fue creado por los jesuitas, y modelo a seguir por la Iglesia catélica en el siglo XVII. Se
trata de un templo que obedece, precisamente, a los planteamientos contrarreformistas, segun los cuales
los templos necesitaban espacios interiores amplios para albergar grandes masas de fieles. A mediados
del siglo XIX, coincidiendo con la expansion de la modernidad, surgid, en la Iglesia catdlica, una corriente
renovadora que pretendia restaurar la vida liturgica del pueblo cristiano. La tendencia cristalizé en los
nuevos planteamientos racionalistas del siglo XX de la mano de Le Corbusier (1887-1965). El Concilio
Vaticano Il (1962-1965) introdujo una nueva mentalidad marcada por un deseo permanente de innovary
romper con la organizacién espacial tradicional (Blanco, 2011).

Desde el punto de vista del contenido, la espiritualidad y el mundo de las creencias fueron las que
marcaron la pauta hasta el fin de la Edad Media. La representacién plastica del mito y los dioses en época
clasica; el simbolismo y la religiosidad cristiana del occidente medieval europeo; o la esquematizacién
mistica del arte islamico marcaron esa tendencia religiosa de la historia del arte en sus primeros siglos. La
nueva concepcién antropocéntrica del Renacimiento permitié un mayor desarrollo de los temas profanos.
La tematica religiosa siguié siendo abundante, pero se introdujeron con fuerza nuevos temas como el
retrato, el desnudo, la mitologia y el paisaje. El neoplatonismo derivd, en las artes plasticas, en una
reinterpretacion cristiana del mito clasico. El Barroco trajo consigo una mayor diversidad en la tematica
artistica. Las grandes obras religiosas buscaban la exaltacion de la Iglesia de Roma y de la fe catélica —en
la linea contrarreformista—, lo que produjo una iconografia en la que abundan los temas mas atacados
por los luteranos como la Inmaculada Concepcidn, la exaltacidn de la eucaristia o las vidas de los santos.
La pintura mitoldgica siguid su expansion, cumpliendo ahora la funcidn de ensalzar a la monarquia a través
de curiosas simbologias. Empezé a desarrollarse un género de gran presencia en la plastica neoclasica: |a
pintura de historia; utilizada, en muchos casos, con una fuerte intencionalidad politica.

Como vemos, si bien la temdtica se fue diversificando, desde el punto de vista de la forma, la
narracion figurativa ejercié su dominio indiscutible hasta bien entrado el siglo XIX, siendo su objetivo la
representacion, mas o menos veraz, de la realidad visible. Esta imitacidn de la naturaleza estuvo presente
desde los propios inicios del arte —como demuestra el realismo naturalista de la pintura rupestre del area
franco-cantdbrica en el Paleolitico superior—; sin embargo, también habia habido presencia de la
abstraccion —como ejemplifica el esquematismo de las pinturas neoliticas del area levantina—. Fue la
invencion de la fotografia la que resté vigor a la pintura figurativa, al conseguir la maxima expresion del
realismo. Este hecho, junto con el desarrollo del arte de vanguardia y las ideas de los tedricos del arte
como Clement Greenberg (1909-1994), que defendia y creia en un fin maximo del arte, desembocaron en
un cambio de conciencia artistica.

Desde los primeros movimientos de vanguardia, impresionismo y neoimpresionismo, hasta tendencias
mas avanzadas como el cubismo, el expresionismo o el fauvismo se fueron explorando unas nuevas
formas de plasmar la realidad. Las vanguardias constituyeron todo un entramado de movimientos
artisticos que pretendieron acabar, de una vez por todas, en las tres primeras décadas del siglo XX, con
varias de las rémoras del academicismo decimondnico. Fue el artista ruso Wasily Kandinsky (1866-1944)
quien alcanzd, a principios del siglo XX, la mas pura abstraccion. La abstraccidon reduce la representacién
a las cuestiones puramente formales, desplazando la importancia del contenido para centrarse en lo
plastico como la esencia de la obra de arte. La herencia de Kandisnky fue asumida por los pintores
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neoplasticistas y las corrientes artisticas de posguerra (action painting, informalismo, op art, arte
conceptual etc.). Estos artistas reivindicaron que la obra de arte existe por si misma y no se encuentra
supeditada a una funcién o un contenido determinado, coincide con la postura de Rosalind Krauss (1941),
gue se resume en la idea del “arte por el arte”, esta critica del arte percibia la idea de Greenberg como
limitadora. En el siglo XXI, la produccién artistica ha seguido una evolucién similar de autoexploracion,
aunque supeditada a la irrupcidon masiva de las nuevas tecnologias de la informacién y la comunicacién.

La complejidad del coleccionismo de arte se revela a través de su intrincada relaciéon con un
fendomeno aparentemente similar pero intrinsecamente distinto: el mecenazgo. Ambas practicas
involucran la adquisicién de obras de arte, pero sus motivaciones y objetivos difieren sustancialmente.

El mecenazgo, en esencia, implica el encargo o compra de obras a artistas vivos, generalmente de
generaciones cercanas al mecenas. Este acto fomenta una conexidn directa con las corrientes artisticas
contemporaneas y facilita su interpretacion histérica. Un ejemplo ilustre en el contexto espafiol es el rey
Felipe 1l (1527-1598), quien, actuando como mecenas de Tiziano (1490-1576), encargd retratos y cuadros
mitoldgicos, mientras simultaneamente ejercia su pasidon por el coleccionismo, adquiriendo obras de
diversas épocas, incluso contemporaneas a él, como las pinturas de El Bosco (1450-1516).

El coleccionismo, por otro lado, va mas alla de las generaciones inmediatas y abarca objetos desde
las épocas mas remotas hasta creaciones contemporaneas. Aunque ambos fendmenos pueden coexistir
en una misma persona, sus objetivos divergen. Mientras el mecenazgo establece un vinculo evidente con
las corrientes artisticas de cada época, el coleccionismo se enreda en factores variables e inciertos, como
la disponibilidad de piezas en el mercado.

Histéricamente, el coleccionismo estuvo estrechamente ligado al mecenazgo vy, socialmente, fue
una actividad casi exclusiva de la clase dirigente. A pesar de que la historia del arte demuestra que
también se podia formar una coleccién sin grandes recursos (el duque de Berry), las mayores colecciones
fueron creadas por mecenas y monarquias europeas de los siglos XV al XVIII, siendo el Museo del Prado
un ejemplo emblematico gracias a las colecciones reales de los Habsburgo y los Borbones.

El coleccionismo se manifiesta en diversas formas, respondiendo a gustos especificos y
clasificandose en ecléctico y de tendencia. El primero valora la obra por su calidad artistica, como
evidencia la coleccién del marqués Vincenzo Giustiniani (1564-1637), que albergaba obras de Caravaggio
(1571-1610) y de los hermanos Carracci. Es decir, opciones artisticas ideolégicamente opuestas. Por otro
lado, el coleccionismo de tendencia agrupa obras segln escuelas, estilos, autores o temdticas, como las
colecciones de expresionistas alemanes del Buchheim Museum o la vanguardia rusa de la coleccién
Ludwig.

A partir del Neoclasicismo, surgio el coleccionismo ideoldgico, marcado por la eleccién de opciones
estéticas especificas y rechazo visceral hacia otras. Este fendmeno influye en los museos de arte
contemporaneo, que optan por tendencias rupturistas y de vanguardia, excluyendo aquellas que no se

[ <

- PREMIOS EXCELENCIA
< EDUCATIVA



alinean con su visién. En ultima instancia, el coleccionismo, en sus diversas formas, sigue siendo un reflejo
de la riqueza y diversidad del mundo artistico a lo largo de la historia.

El siglo XX se erige como testigo de la acelerada marcha hacia la industrializacion, un fenédmeno que
trasciende los limites de la produccion en serie para infiltrarse en el terreno artistico. Una amalgama de
artistas, desde grafistas y cineastas hasta fotdgrafos y publicitarios, asi como disefiadores industriales de
objetos, vehiculos, maquinas y arquitectura, conquistaron un nuevo espacio dentro del ambito artistico.

Al hablar de disefio industrial se pueden aplicar las tres premisas fundamentales que Vitruvio (siglo |
a.C.) consideraba esenciales para la arquitectura: firmitas, venustas y utilitas. Esto se traduce en la
necesidad de que un disefio industrial sea técnicamente bien resuelto, posea belleza estética y cumpla
con una funcién utilitaria, elementos que, al lograrse, elevan el disefio industrial al estatus de obra de
arte.

La produccidon del disefio industrial se clasifica en series pequefias y amplias, todas partiendo de un
estandar o prototipo donde el artista desempefia un papel fundamental. La obsolescencia, el desgaste y
la pérdida de uso son aspectos intrinsecamente ligados a los objetos industriales, reflejando conceptos
de moda y la evolucion de los bienes de consumo.

En términos de clasificacidn, los objetos industriales se dividen en dos categorias: funcionales y
decorativos. En cuanto a su uso, se pueden clasificar como individuales de funcionalidad estricta,
destinados a cumplir una tarea especifica pero sujetos a las tendencias de moda del momento;
individuales de funcionalidad limitada y rdpido consumo, como objetos de uso personal, vestuario,
boligrafos, ceniceros, cuberteria ordinaria, coches, motocicletas, etc.; supra individuales no ligados a la
moda y de absoluto funcionalismo, como aviones, submarinos, buques, buzones de correo; inutiles,
asimilables a una significacion puramente decorativa; y aquellos relacionados con la arquitectura
industrializada. Ademads, en tiempos recientes, el disefio grafico ha evolucionado notablemente,
transformando los campos editorial y publicitario.

Cabe destacar la relevancia de las conexiones entre el disefio industrial y las formas de arte mas
tradicionales, como la pintura y la escultura. La influencia de la Bauhaus es evidente en este contexto,
donde pinturas de artistas como Mondrian (1872-1944), Van Doesburg (1883-1931) y Malévich (1879-
1935), asi como esculturas de Arp (1886-1966), Pevsner (1884-1962) y Gabo (1890-1977), encuentran una
sincronia estilistica total con objetos producidos industrialmente por figuras como Le Corbusier (1887-
1965) y Mies Van der Rohe (1886-1969), entre otros.

En Espafia, la postmodernidad ha potenciado el disefio de elementos funcionales que se asemejan a
obras escultéricas por si mismos. La produccidn industrial en el dmbito de la moda, como el pret-a-porter,
y las joyas, ahora accesibles a todas las clases sociales, simbolizan una democratizacion impensable en
épocas anteriores. La fusidén de arte e industria en el siglo XX ha ampliado las fronteras creativas y ha
permitido que la funcionalidad y la estética converjan de manera armoniosa en los objetos cotidianos.
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La consideracion del arte y del artista ha adquirido una dimension social diferente en cada una de las
distintas etapas de la historia del arte. La cultura grecorromana establecia una clara divisién entre artes
nobles y artesania; bajo esta idea se entendia que las manifestaciones artisticas que no implicaban un
esfuerzo fisico, sino puramente intelectual —como la musica o la poesia— se situaban muy por encima de
otras de caracter mas manual —como la pintura o la escultura—. Con todo, el artista de cualquier tipo tenia
una cierta consideracién social y su trabajo era ampliamente valorado en la Antigliedad cl3sica.

El artista medieval, por el contrario, era un trabajador gremial anénimo que realizaba su trabajo de
forma itinerante, supeditado por completo al cliente —-fundamentalmente, la Iglesia—. Por eso, salvo
contadas excepciones, no conocemos los nombres de los artifices de las obras de arte. Estos artesanos
carecian completamente de libertad, ya que se tenian que ajustar a rigurosos programas iconograficos.
En los siglos del arte gético se fue forjando una nueva valoracién social del artista; su consideracidn social
aumentd hasta el punto de que muchas obras empezaron a ser firmadas. Debemos tener en cuenta que
alolargo de toda la Edad Media, por ejemplo, el concepto de la palabra arquitecto tal y como se concebia
entre los romanos se perdid totalmente, dando paso a un cambio de nivel social. La tarea del antiguo
arquitecto vino a recaer ahora sobre el maestro constructor (magister operis), un artista que en la mayoria
de los casos tomaba parte en la propia construccidn junto con la cuadrilla de obreros que tenia a sus
ordenes. El maestro constructor era quien supervisaba el edificio (como lo hacia el antiguo arquitecto).
Situacién similar vivieron los escultores, denominados artificex practice, y los pintores, denominados
pictores, todos eran trabajadores de los gremios organizados en cuadrillas, casi siempre dirigidos por el
maestro de obras del edificio.

Sin embargo, no fue hasta la llegada del Renacimiento cuando el arte empiece a ser realmente
valorado como una actividad noble de caracter intelectual. La visién antropocéntrica aportada por la
corriente del humanismo y todas las novedades introducidas por la filosofia renacentista exigen en el
artista una formacién cientifica e intelectual, y es que los artistas renacentistas eran consumados
matematicos que buscaban en sus obras la perfeccién de proporciones y formas geométricas. Esto trajo
consigo un aumento en la valoracién social del artista, que abandona su caracter de simple artesano y se
sitia en la posicién de genio creador. Surge asi la figura del genio polifacético que domina todos los
campos del saber; paradigma representado a la perfeccidn por artistas como Ledn Battista Alberti (1404-
1472) o Leonardo da Vinci (1452-1519). La asimilacién del Renacimiento en Europa chocé con la tradicidn
artistica de cada lugar y la valoracién de la figura del artista, dando lugar a un lenguaje, en ocasiones,
bastante ecléctico.

En el Barroco, el artista estaba sometido a la voluntad de sus promotores —Iglesia y monarquia,
fundamentalmente—, que empleaban el arte como mecanismo para difundir el dogma contrarreformista
o hacer propaganda de su poder absoluto. Los grandes poderes laicos y eclesidsticos apreciaban la gran
utilidad de un arte al servicio del poder como medio de propaganda, lo que condujo a un progresivo
control del arte por parte del Estado y al nacimiento de la Academia, responsable de la formacién de los
artistas y de marcar las pautas del nuevo estilo.
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Con la llegada del academicismo y la influencia de la llustracién, en el siglo XVIII, el arte empezd a ser
entendido como algo que podia incluso ser ensefiado; ya no debe contribuir a exaltar el poder de la iglesia
o de la monarquia, sino ser reflejo de las virtudes civicas. El cardcter moralizante adjudicado al arte hizo
gue cambiara el papel del artista, que de artesano pasé a ser intérprete de los valores civicos. En la
segunda mitad del siglo XVIII se establecieron Academias por toda Europa que tenian por objetivo educar
a espectadores, clientesy artistas en un mismo estilo, tratando de uniformar el gusto mediante la creacién
de modelos de validez universal.

Con el arte contemporaneo el artista alcanza su verdadera independencia. El punto de partida se situa
en el romanticismo, pues el artista romantico fue el primero que reivindico la libertad individual del artista
frente a las rigidas normas impuestas por las Academias de Bellas Artes. En las tertulias del Café Guerbois,
Edouard Manet (1832-1883) se convirtié en el promotor de la vanguardia al fundar, en 1863, el Saldn de
los Rechazados, que reunia a varios importantes artistas del ambiente cultural de Paris que habia sido
rechazados por la Academia por salirse de los convencionalismos academicistas. La iniciativa fue un
fracaso y no tuvo continuidad al afio siguiente; sin embargo, en 1874, los artistas rechazados
constituyeron la Sociedad andnima de pintores, escultores y grabadores, institucién a modo gremial, que
vivié de forma intermitente, en la que cada artista conservd un fuerte caracter individual.

El camino iniciado derivd, en la primera mitad del siglo XX, en la eclosién de las vanguardias —que
reunian a una serie de artistas que, movidos por su insatisfaccién ante cuanto les venia dado e impuesto,
lograron modificar el arte de su tiempo y cuestionar los principios mismos en los que hasta entonces se
basaban la produccidn y la valoracidn de las obras de arte—. A partir de entonces se inicié una especie de
situacion de rebeldia en los artistas contempordneos, que adquirieron plena autonomia, manifestando
incluso actitudes de desprecio ante cualquier situacidon de imposicién, dependencia y mecenazgo. El arte
actual del siglo XXI se ha convertido potencialmente en un acto de extraversién emocional que busca
siempre estimulos nuevos. El artista actual se sirve de todo tipo de materia, imagen, técnica, ciencia,
electrénica o de reproduccidén mecanica; fusionando estilos, preceptos y reglas para crear todo tipo de
arte. La pregunta que surge cuando se pronuncia la palabra “arte” es: é¢es arte todo lo que se expone?

La metamorfosis del papel del artista, desde sus inicios como un simple trabajador manual hasta
convertirse en un protagonista supervalorado en la interpretacion romantica, es evidente. La separacién
entre artistas de bellas artes y aquellos en corporaciones gremiales se intensificé con la creacién de
academias de arte. A medida que avanzamos hacia el siglo XIX, la influencia de promotores y mecenas
disminuyd, y las artes plasticas contemporaneas vieron al mercado y los galeristas como actores clave.

En resumen, desde la antigliedad hasta la contemporaneidad, las complejas relaciones del artista
con promotores, clientes y el publico han definido la evolucion del arte en la sociedad, marcando una
historia que va mas alla de la mera creacion artistica para abrazar las dindmicas cambiantes de la sociedad
y el reconocimiento del artista.

El arte establece una relacion dialéctica con el receptor, el cual puede ser de muy diverso tipo. El
destinatario de una obra de arte no siempre ha tenido la misma consideracion: poco tiene que ver el
mecenas renacentista con el visitante de un museo de arte contemporaneo. El proceso comunicativo que
se establece entre el artista, el promotor, la obra y el consumidor final es fundamental y tiene una enorme
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influencia en la consideracion final de las producciones artisticas. El contexto histérico es igualmente
esencial a la hora de comprender el papel jugado por clientes, promotores, mecenas o espectadores.

En la Roma imperial, Julio César (s. | a.C.) exhibid su coleccidn de obras de arte en el Capitolio y Cayo
Asinio Polién (s. | a.C.) permitid la visita publica a sus colecciones, lo que nos da muestra de que ya por
aquel entonces existia una cierta conciencia patrimonial, a pesar de que su intencién era,
fundamentalmente, propagandistica. En los siglos medievales, comitente y receptor no siempre son
figuras diferenciadas; encontramos en los programas iconograficos del romanico distintos niveles de
lectura: uno mas sencillo, orientado a los fieles, con una clara intencionalidad didactica; y uno mucho mas
complejo y simbdlico, a cuyos artifices y también receptores se puede presuponer una amplia formacién
teoldgica. Con el afianzamiento de la clase burguesa —mercantilista y capitalista— y la irrupcion de las
corrientes filoséficas del Renacimiento, el nuevo patriciado urbano burgués se erigié como el principal
mecenas de las artes. Familias como la de los Medici, los Gonzaga o los Montefeltro ejercian como
protectores e impulsores del arte y, en consecuencia, tenian una intervencién directa en los programas
iconograficos, las tipologias artisticas y, en general, el desarrollo y difusidn de las artes.

Un papel similar, aunque con connotaciones diferentes, fue el jugado por los grandes estamentos de
poder durante el Barroco: el papado, la monarquia y las grandes jerarquias laicas y eclesidsticas se
convirtieron en los principales clientes, otorgando a subditos y fieles un papel protagonista como
receptores de las producciones artisticas; todo ello con una clara intencionalidad propagandistica. En
cualquier caso, el cambio de conciencia generado durante el Renacimiento derivé, también, en la creacién
de los primeros museos y galerias de arte, tal y como los entendemos hoy en dia; si bien su acceso estaba
restringido a unos pocos eruditos.

La idea del arte como algo “puramente intelectual y estético solo accesible a unos pocos” se habia
consolidado con la influencia del academicismo francés durante el siglo XVIII. Pero con la caida de las
estructuras del Antiguo Régimen vy la instauracién de nuevos modelos sociales, el arte transformd su
sistema tradicional de relaciones para convertirse en un acontecimiento civico; buena muestra de ello es
la incesante cantidad de exposiciones publicas celebradas durante todo el siglo XIX. De este modo, el arte
iniciéd un camino hacia de la democratizacién y los museos —en su mayoria surgidos a partir de colecciones
privadas, pero también auspiciados por entes publicos— abrieron sus puertas al gran publico.

En el caso concreto de Catalufia, la comunidad auténoma en su conjunto y la ciudad de Barcelona en
particular, cuentan con un amplio y rico patrimonio artistico propio que, en las Ultimas décadas del siglo
XX y a través de los numerosos museos existentes, ha conseguido destacarse en el contexto nacional e
internacional. Asi, por ejemplo, el actual Museu Nacional d’Art de Barcelona, ya en 1934 mostraba todo
el ciclo del arte catalan desde el prerromanico hasta el siglo XX. Del romdnico destacan las pinturas
murales y de los frontales de altar, todas ellas originales, de los conjuntos de la Vall de Boi y de otras
iglesias de los Pirineos; las cuales son, junto con las pinturas sobre tabla y tallas de la coleccion de Romul
Bosch i Catarineu, las que le otorgan al museo ese caracter Unico. En lo referente al gético, destacan las
obras de artistas como Bernat Martorell, Lluis Borrassa y Jaume Huguet, asi como las colecciones de
baldosas y pinturas de Josep Font i Guma y Matias Muntadas. Del barroco cataldn cuenta con la coleccién
de dibujos y grabados de Raimon Casellas. En arte contemporaneo, el museo recibié la donacién de Ila
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Associacio de les Arts y els Artistes de algunas obras de Isidre Nonell, uno de los artistas mas significativos
del primer tercio del siglo XX. También Picasso dond, en 1921, la obra El arlequin (1917), actualmente en
el Museu Picasso.

Otro de los museos que ha aglutinado buena parte del arte contemporaneo es el citado Museu
Picasso, inaugurado en 1963 gracias a las donaciones del propio Pablo Picasso y de Jaume Sabartés. En el
Museu d’Art Modern se acogieron las exposiciones de Las artes decorativas del modernismo barcelonés
(1964) y El modernismo en Espafia (1969), ayudando a que el modernismo catalan se revalorizase como
corriente artistica. Ademas, el Museu Gaudi, junto con la restauracion de la Casa Mila, La Pedrera, y la
creacién del Espai Gaudi, han permitido aunar el patrimonio arquitecténico catalan. Aunque el Museu
d’Art Contemporani de Barcelona existid por un corto periodo de tiempo, de 1960 a 1963, logrd reunir
un buen nimero de obras de artistas como Tapies, Rafols i Casamada, Hurtuna, Herndndez Pijuan o Saura,
que correspondian sobre todo a la abstraccidn y al informalismo, corrientes dominantes entonces.
Finalmente, el museo abrié sus puertas de nuevo a mediados de los afios noventa.

Hoy en dia, ademas de estos museos de titularidad publica, existen entidades culturales gracias a la
iniciativa de los propios artistas como, por ejemplo, la Fundacié Miré y la Fundacié Tapies. La primera
estd pensada para acoger parte del legado de Joan Mird, también pensada para dar apoyo a jovenes
artistas. Asi pues, junto a la Fundacié Rafael Tous, el arte conceptual y experimental encontré espacios
de acogida. La Fundacio Tapies mostraba la coleccidon permanente de Antoni Tapies, también acoge una
serie de exposiciones centradas en el trabajo de artistas o colectivos actuales. Finalmente, y desde Ia
iniciativa privada, la Fundacioé “la Caixa” crea una coleccion de arte contemporaneo internacional que se
inicia en obras de la década de los ochenta y pone énfasis en la produccion de los afios noventa.

Como vemos, el fendmeno de la musealizacidon ha alcanzado, en los ultimos afios, un desarrollo
insospechado, que ha transformado por completo la forma de ver y entender el arte, con lo que aparece
asi la figura del espectador. La exposicién y el museo, las ciudades artisticas y los monumentos, las
grandes exposiciones que son visitadas por miles de personas, incluso las publicaciones y reproducciones
de arte han convertido el arte en una expresidn cultural de masas que introduce una nueva
caracterizacidn del fendmeno frente al espiritu puramente minoritario que habia venido sustentando.

La conexidn entre la representacidn del cuerpo humano y la construccion de la identidad individual
ha sido un tema central en la evolucidn del arte a lo largo de los siglos. Desde la antigliedad hasta la
actualidad, la imagen del cuerpo humano ha actuado como un modelo estético que refleja armonia,
proporcién y belleza, influyendo en la percepcion de la identidad personal y social.

La evolucion de la representacion del cuerpo humano a lo largo de las épocas encuentra sus raices
en el canon egipcio, que, al multiplicar dimensiones basandose en medidas especificas, senté las bases
para una representacién estética del cuerpo. En esta antigua civilizacién, las proporciones se
multiplicaban por 19 las dimensiones de un dedo y medio de la mano.
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La Grecia clasica, con su busqueda de simetria y movimiento, llevé la representacion del cuerpo
humano a nuevos niveles. Aqui, el canon griego de Policleto, multiplicando el rostro por 7 y medio segun
Vitruvio, y Lisipo (siglo IV a.C.), que lo multiplicaba por 8, aspiraba a lograr armonia, equilibrio,
expresividad, volumen y movimiento en las esculturas y representaciones artisticas.

El Renacimiento marcd un retorno a la fijacién de canones estéticos, con propuestas innovadoras
de artistas como Leonardo da Vinci (1452-1519) y Durero (1471-1528). Obras maestras como David de
Miguel Angel reflejan esta busqueda de armonia y proporcién en la representacién del cuerpo humano,
destacando el impacto duradero de estas visiones artisticas en la historia del arte.

El manierismo desafiaba canones establecidos, mientras que el realismo del siglo XIX regresaba a
la representacion fiel del cuerpo humano, reflejando cambios en la sociedad. El siglo XX, influenciado por
la fotografia en movimiento de Eadweard Muybridge (1830-1904), llevé al arte conceptual y al body art,
explorando el cuerpo humano como obra de arte en performances.

En contraste, la publicidad contemporanea ha creado una imagen idealizada del cuerpo,
alejandose de canones realistas y ofreciendo una vision irreal y sofiada del cuerpo humano.

Por otro lado, el retrato, ya sea pictérico, escultérico o fotografico, ha sido un reflejo de su tiempo
y una herramienta para expresar la identidad individual y social del retratado. Desde las monedas
romanas con rostros de emperadores hasta los retratos familiares de la Holanda seiscentista, el retrato
ha evolucionado a lo largo de las épocas.

El surgimiento del autorretrato en el Renacimiento, reflejando el deseo del artista de ser
reconocido, marcé un cambio en la percepcién de la autoestima artistica. Artistas como Rafael (1483-
1520), Velazquez (1599-1660) y Goya (1746-1828) integraron su propia imagen en obras maestras.

El retrato de grupo, desde retratos familiares hasta representaciones mdas contempordaneas, ha
capturado la esencia de comunidades y relaciones humanas. Aunque el siglo XX relegé el retrato a un
segundo plano, el Pop Art, liderado por Andy Warhol (1928-1887), revivio el género, influyendo en artistas
contemporaneos como Lucian Freud (1922-2011) y Francis Bacon (1909-1992).

En conclusidén, la representacion del cuerpo humano y el género del retrato han sido elementos
fundamentales para definir la identidad individual a lo largo de la historia del arte. Estos temas contindan
evolucionando y adaptandose, mostrando la complejidad y diversidad de la experiencia humana a través
de la expresidn artistica.

La interrelacion entre el arte y la construccidon de la identidad colectiva se manifiesta a través de
la diversidad de centros artisticos, regionalismos y su evolucién en un mundo cada vez mas globalizado.
Analizar estas dinamicas nos permite comprender la complejidad de las relaciones entre los generadores
y receptores de arte, asi como la influencia de lo local en un contexto global.

El estudio de los centros artisticos se erige como un pilar fundamental para comprender la
dindmica del arte a lo largo del tiempo. Estos centros no solo son generadores de nuevas tematicas y
g &

3 PREMIOS EXCELENCIA
< EDUCATIVA



soluciones técnicas, sino que también reflejan el contexto politico, social y cultural que da forma a las
obras de arte. Investigar los centros artisticos proporciona una visidon profunda de las interdependencias
entre centros y periferias, destacando las relaciones, conexiones, autonomias y dependencias entre
diversas zonas de produccion.

Los grandes centros, ya sean internacionales o nacionales, desempenan importantes roles en la
evolucién del arte. Por ejemplo, ciudades como Florencia, Roma, Paris y Nueva York han sido cunas de
movimientos artisticos que han dejado huella en la historia. La introduccién de nuevos estilos, como el
Renacimiento en Florencia o la influencia de la Escuela de la Bauhaus en Weimar y Dessau, destaca la
importancia de estos centros en la propagacion y consolidacién del arte. Ademas, se observa que algunos
centros, como Roma, han sido testigos de multiples estilos a lo largo de los siglos, fusionando conceptos
como el Barroco y Neoclasico.

La relacién entre centros internacionales y nacionales revela cdmo las zonas locales y periféricas
pueden ser mas susceptibles a la influencia de modelos externos y, a veces, carecer de creatividad propia.
La comprensién de las dependencias, relaciones y caracteristicas auténomas y diferenciales es esencial
para evitar interpretaciones simplistas. En la actualidad, los centros se han diluido en un panorama
artistico globalizado, donde las invariantes nacionales han perdido relevancia y no es posible identificar
un unico centro artistico mundial.

Los regionalismos en el arte se refieren a manifestaciones artisticas que buscan destacar y
conceptualizar la identidad local de una comunidad auténoma o un pequefo pais. Aunque el término
"regionalismo" se asocia comUnmente al movimiento estadounidense American Scene Painting, surgido
en la década de 1930, su aplicacion se extiende a manifestaciones artisticas que buscan promover y
conceptualizar el arte local de una comunidad auténoma o pequefio pais.

En Espaiia, el regionalismo emergié a finales del siglo XIX, coincidiendo con la Generacién del 98,
abarcando tanto la literatura como el arte y la arquitectura. Este movimiento buscaba representar y
construir imdagenes y arquitecturas que definieran las caracteristicas distintivas de cada region. Artistas
como Sorolla (1863-1923), a través de su serie dedicada a las tierras de Espafia, capturaron momentos y
singularidades histéricas con cierto folclorismo.

Las comunidades auténomas y pequeias regiones, como Andalucia, Cataluia, Asturias, Cantabria,
Galicia, Castilla, Leén, Madrid, Aragdn, el Pais Vasco, Comunidad Valenciana, Murcia, Canarias y
Extremadura, han contribuido a la riqueza artistica al valorar su vision del arte y destacar momentos
impactantes de su historia.

En la actualidad, el arte se enfrenta a la dilucion de los centros y a una realidad globalizada. Las
invariantes nacionales han casi desaparecido, y la definicién de un Unico centro artistico mundial es cada
vez mas compleja. Este panorama desafia las formas tradicionales de entender y clasificar el arte, dando
paso a una diversidad de perspectivas que reflejan la complejidad de la identidad colectiva en la era
contemporanea.
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La presencia de la mujer en las obras artisticas ha sido innegable a lo largo de la historia, aunque
su visibilidad en los museos no siempre refleje su rica contribuciéon al mundo del arte. Explorar la
representacion de la mujer a través de las distintas épocas revela no solo la evolucidn de estilos y técnicas,
sino también los cambios en la percepcidn de la feminidad y su papel en la sociedad.

Desde las figurillas del Paleolitico, las llamadas venus, que reflejaban una conexién con el culto a
la fertilidad, hasta las diosas egipcias que personificaban diferentes aspectos de la vida, la mujer en el
arte antiguo se vinculaba frecuentemente con la naturaleza y la maternidad. En la antigua Grecia, se
manifiesta un renovado interés por la representacién de la figura femenina. Desde el periodo arcaico,
caracterizado por las koré, esculturas simplificadas de mujeres vestidas, hasta el clasico, postclasico y
helenistico, observamos una evolucidon hacia representaciones mas perfeccionistas. Durante este
proceso, se buscé la expresidon de la belleza ideal tanto en contextos mitolégicos como en manifestaciones
cotidianas, destacando su presencia en la decoracién de vasijas y obras del periodo helenistico, que
exhibian un realismo mas pronunciado. En Roma, la mujer adquirié una mayor presencia, evidente en la
cantidad de retratos de las que fueron protagonistas, presentes en mosaicos y pinturas murales que
representaban escenas cotidianas.

En la Edad Media, la figura femenina se asocié estrechamente con el comportamiento moral: Eva
simbolizaba el pecado, mientras que la Virgen Maria representaba la castidad. Los vicios, como la avaricia
y la lujuria, son representados con la imagen de la mujer. Con la llegada del Renacimiento, la mitologia
permitid la representacién de la mujer desnuda como un ideal de belleza, marcando el surgimiento del
retrato femenino independiente de mitos o escenas religiosas.

Durante el periodo Barroco, la representacion de la mujer adopta diferentes matices en los paises
burgueses y protestantes en comparacién con los catdlicos. En naciones burguesas como Holanda, las
representaciones femeninas abarcan roles de madre, esposa y sirvienta, pero también se incluyen
imagenes que la retratan como prostituta. Este enfoque contrasta notablemente con la representacién
en los paises catélicos, donde se destaca la figura de Maria Magdalena como prostituta arrepentida,
estableciendo asi un paralelo fiel entre ambas representaciones.

En el periodo Neoclasico, Goya rompidé con convenciones al retratar a la mujer desnuda de manera
atractiva, desvinculandola de connotaciones religiosas o mitoldgicas.

El siglo XIX vio un interés renovado en el desnudo femenino, abordado tanto por pintores realistas
como académicos. Surgio la figura de la femme fatale, una representacién de la mujer con una belleza
turbia y misteriosa que atrae la mirada lasciva del hombre. Los prerrafaelitas fueron los pioneros en
plasmar esta figura, que personifica una belleza turbia, inquietante y misteriosa, aunque su presencia ya
se vislumbra desde la Eva del Paraiso. Sin embargo, sera el simbolista Gustave Moreau (1826-1898) quien,
en su obra La aparicion, nos presenta desde la perspectiva del hombre su versién mas nitida y definitoria:
su deseo y al mismo tiempo su perdicion frente a la femme fatale. Este erotismo de la imagen femenina
tiene en Espafia su maximo representante en Julio Romero de Torres (1874-1930), con sus imagenes de
gitanas provocativas y eréticas.
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Con la llegada de la contemporaneidad, la representacién de la mujer en el arte experimentd una
diversificacidn significativa. En el contexto de los expresionistas alemanes, la figura de la mujer prostituta
se presentaba como una denuncia social, mientras que en la obra de Toulouse-Lautrec se manifestaba
como una cruda realidad dentro de un submundo. Degas (1834-1917), por su parte, la retrataba como
objeto de deseo para un espectador voyeur, explorando las complejidades de la interaccidon entre la obra
de arte y la audiencia.

En el siglo XX, artistas innovadores como Tamara de Lempicka (1898-1980) desafiaron las normas
sociales al incorporar representaciones de relaciones lésbicas en sus obras, marcando un quiebre con las
convenciones establecidas.

Por otro lado, en la actualidad, la publicidad, el cine y los mass media construyen una imagen de
la mujer saturada de estereotipos disefiados para la mirada masculina. La moda, por su parte, presenta
una representacion de la mujer que a menudo se aleja de la realidad cotidiana, perpetuando ideales
inalcanzables y distorsionados. Esta diversidad de enfoques en la representacion contempordnea de la
mujer en el arte refleja las complejidades y desafios de la sociedad actual en torno a la percepcion de la
feminidad.

En conclusidn, la representacidon de la mujer en el arte ha evolucionado a lo largo de los siglos,
reflejando cambios en la percepcion de la feminidad, la exploracién de la sensualidad y la lucha por la
igualdad de género. Este recorrido a través de diversas épocas revela la complejidad y diversidad de la
experiencia femenina capturada por artistas a lo largo de la historia.

El libro de Katy Hessel (1994), Una historia del arte sin hombres (2023) se erige como una obra
reveladora que destaca la importancia de las mujeres en el dmbito artistico, especialmente a partir del
Renacimiento. Este analisis invita a reflexionar sobre la impactante contribucién de las mujeres artistas a
lo largo de la historia del arte, desafiando las percepciones tradicionales y evidenciando una rica herencia
artistica femenina.

La primera obra con autoria femenina, que se remonta al siglo X en la peninsula ibérica, se
encuentra en una ilustracion del Comentario del Apocalipsis del Beato de Liébana. En este contexto, la
presencia de una pintora sierva de Dios, mencionada como "Ende, pintrix dei autrix," marca un punto de
partida significativo. Manuel Jesus Roldan (1970), en su obra Eso no estaba en mi libro de Historia del Arte
(2017), afiade otra capa de complejidad al sefalar la exclusidon de las mujeres artistas en los manuales
decimondnicos, a pesar de su activa participacidn en roles como retratistas de Corte, escultoras de cdmara
o pintoras religiosas.

En la obra Le Vite de Vasari, hay una cosa interesante sobre cdmo describe a las mujeres artistas.
Aunque menciona a cuatro mujeres, las trata de manera diferente a los hombres. Mientras elogia a los
hombres diciendo que tienen talento divino o un don de Dios, a las mujeres las describe como si hubieran
aprendido sus habilidades de los hombres.
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La produccidn artistica a menudo tenia lugar en talleres familiares. Aunque es probable que las
mujeres de la familia participaran activamente en la creacion de las pinturas, la figura del artista
reconocido seguia siendo el padre. Sin embargo, hubo excepciones notables que desafiaron esta norma,
como el caso de Sofonisba Anguissola (1535-1625), cuya habilidad fue respaldada por su padre no artista,
o Artemisia Gentilleschi (1593-1653), hija de un pintor, que desafié convenciones y alcanzdé un
reconocimiento destacado.

Ademas de los talleres familiares, los conventos también fueron lugares donde se producian obras
de arte. Sin embargo, a pesar de la creatividad artistica de las religiosas, estas mujeres artistas casi siempre
permanecian en el anonimato, sumidas en un silencio histérico que las relegaba al olvido. Este fendmeno
revela las barreras y desigualdades de género arraigadas en la historia del arte, donde el reconocimiento
y la visibilidad estaban fuertemente sesgados hacia los artistas masculinos.

A partir del Barroco, se observa un incremento tanto en el nUmero como en el reconocimiento de
mujeres artistas. Aunque algunas obras femeninas pueden compararse sin dificultad con las masculinas
en términos de calidad, muchas permanecen sin firmar debido a la constante devaluacién econémica de
la obra de mujeres. La imposibilidad de acceder a talleres y academias, asi como a clases de estudio del
desnudo, relegaba a las mujeres a temas considerados "femeninos" como retratos, floreros y bodegones.

El siglo XX presencié una mayor presencia de mujeres artistas, destacando en movimientos como
el surrealismo, la Bauhaus y las segundas vanguardias, asi como en el arte conceptual y las performances.
Sin embargo, a pesar de la calidad de sus obras, artistas como Camille Claudel (1864-1943) y Margaret
Keane (1927-2022) a menudo quedaban en un segundo plano en comparaciéon con sus colegas
masculinos. Este fendmeno también se observa en la arquitectura, donde figuras como Lily Reich (1885-
1947), esposa de Mies Van der Rohe, a menudo permanecen en la sombra.

Aungque la valoracion de las mujeres artistas esta en alza, su presencia en museos e historias del
arte sigue siendo minoritaria. La contemporaneidad nos muestra, incluso de manera péstuma o en edades
tardias, el reconocimiento critico y publico de mujeres artistas. El aumento de exposiciones individuales
en museos, dedicadas a recuperar y destacar sus obras, destaca la necesidad apremiante de una nueva
historia del arte que aprecie y celebre las diferencias. La equiparacién entre la creacién femenina y
masculina debe ser reemplazada por una narrativa que reconozca y celebre la riqueza diversa del arte,
liberdandolo de las limitaciones de género y confirmando que el arte, en todas sus formas, es una expresién
universal.

El arte, nacido de la realidad, tiene el poder de crear una nueva realidad: la plastica. A lo largo de
la historia, los artistas han aspirado a representar la naturaleza y el paisaje de manera fiel, buscando la
verosimilitud en sus creaciones. La perspectiva, una herramienta compositiva fundamental, permitié la
correcta percepcién de lo representado, buscando siempre la autenticidad.
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Desde mediados del siglo XIX hasta principios del siglo XX, la pintura, a pesar de seguir
representando la realidad, tuvo que enfrentarse a dos nuevos lenguajes que revolucionaron la manera en
que percibimos el mundo: la fotografia y el cine.

La fotografia, vinculada al movimiento realista, se convirtié en un medio ideal para plasmar la
realidad de manera mas efectiva que la pintura. Inicialmente, imitaba a la pintura, ya fuera desde Ila
perspectiva realista de Roger Fenton (1819-1869) o adoptando posturas cercanas al academicismo. Con
el tiempo, la fotografia desarrollé un lenguaje propio, influyendo incluso en la pintura. Los impresionistas,
como Degas, y los hiperrealistas son ejemplos claros de la influencia de este nuevo medio.

La fotografia cumplié funciones tanto estéticas como documentales. Mientras algunas buscaban
resultados plasticos y se prestaban a la reelaboracidn en el laboratorio, otras, principalmente utilizadas
por reporteros graficos, capturaban la realidad cotidiana de manera instantanea.

La primera proyeccién cinematografica en 1895 marcé el nacimiento de uno de los mass media
mas importantes del siglo XX, gandndose el titulo de séptimo arte. El cine logré capturar el movimiento
de manera real y en tiempo real, cumpliendo el antiguo sueno de la plastica. Inicialmente documental,
pronto se convirtié en un medio para contar historias, dando protagonismo al guionista y destacando la
figura del productor como comitente del siglo XX.

El cine se integré en los movimientos artisticos del siglo XX, como el expresionismo aleman vy el
surrealismo. Peliculas como E/ Gabinete del doctor Caligari y Un perro andaluz ejemplifican la fusion de
cine y arte. Desde entonces, el cine ha continuado adaptandose a diversos movimientos artisticos, como
el Pop Art con Yellow Submarine.

En conclusion, el arte y la realidad estén intrinsecamente ligados, y a medida que la tecnologia ha
avanzado, nuevas formas de representacidon han surgido, enriqueciendo nuestra comprensidon y
apreciacion de la creacion artistica y cinematografica.

La composicidn pictdrica, en su esencia, se encuentra intrinsecamente ligada a la distribucion de
elementos en el espacio. Este actia como el lienzo en el que el pintor plasma sus personajes y objetos,
estructurandolo de diversas formas. En este contexto, la perspectiva surge como la técnica fundamental
gue posibilita la visualizacidén de este espacio pictdrico, guiada por leyes intuitivas y experimentales de
manera racional.

Para los primitivos, el espacio era algo dado, sin intervencidn activa por parte de los artistas. Aqui,
la yuxtaposicién de elementos en la superficie carecia de un orden preestablecido, resolviéndose cercay
lejos mediante la ley de la frontalidad y los elementos yuxtapuestos en la superficie sin un orden
preestablecido, aunque a veces su situacion en diagonal creara una cierta perspectiva accidental.

En el periodo romanico, la disposicion de las imagenes se caracteriza por su orden, asignando a
cada elemento figurado un lugar especifico. La yuxtaposicidn en horizontal y vertical estructura el espacio
compositivo, siendo el personaje principal situado en la parte superior del cuadro. En este contexto, el
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condicionante religioso actia de manera evidente, donde el espacio ordenado representa la distancia que
separa al ser humano de los seres divinos.

Con lallegada del gético, surge la perspectiva teoldgica, determinando el tamafio de los personajes
segln su importancia. Dios Padre, Jesucristo y la Virgen presiden la composicién en gran tamano,
disminuyendo este al representar a santos y dngeles, y alcanzando el tamafio minimo en las
representaciones humanas, como los donantes. Es en este momento cuando el condicionante religioso
actua de manera clara, siendo el espacio ordenado la distancia que separa al ser humano de los seres
divinos.

En el siglo XV, fuera del ambito florentino, se emplea la perspectiva fabrorum, es decir, la que
consigue la profundidad sin recurrir a la perspectiva lineal, como se observa en muchas pinturas de la
escuela flamenca.

Durante el Renacimiento, donde el ser humano se convierte en el centro y medida de todas las
cosas, la distribucién del espacio se realiza en funcidn del ser humano. Surge asi una perspectiva que
asigna a los personajes y objetos tamafios proporcionales a su ubicacién. El siglo XV es testigo del
descubrimiento y la aplicacién de la perspectiva lineal, también conocida como artificialis o cénica, cuya
base matematica y geométrica eleva a los artistas a una categoria superior. Generalmente, se utiliza una
perspectiva central en la que la interseccidn de los ejes vertical y horizontal (linea del horizonte) coincide
con el punto de fuga.

A finales del siglo XV y comienzos del XVI, con la total asimilacidn de la teoria y practica de la
perspectiva, se abren nuevos caminos en la organizacién del espacio. Aparece la perspectiva de colory la
menguante, complementarias a la perspectiva lineal. Segin Leonardo da Vinci en su Tratado de la pintura,
la ciencia de la pintura comprende la construccién lineal de los cuerpos (perspectiva lineal), la
difuminacién de los colores en relacion con las diversas distancias (perspectiva de color) y la pérdida de
determinacién de los cuerpos en relacién con las diversas distancias (perspectiva menguante).

En la transicién entre el orden renacentista cuatrocentista y el inicio del desorden cinquecentista,
gue culminard en los pintores manieristas, surge la perspectiva ilusoria, que mediante enganos dpticos
(trompe-I'oeil) logra mostrar lo que en realidad no es. La construccién de estos espacios ilusorios se basa
en las reglas de la proyeccidn central, pero la necesidad de hacer creible lo irreal lleva a los artistas a
utilizar diversas licencias, como puntos de fuga multiples, perspectiva invertida, creando efectos
dinamicos o perspectiva oblicua con dos puntos de fuga.

En el siglo XVII, el infinito aparece como espacio pictérico. El Barroco busca la indefinicion, y las
decoraciones de bdvedas y techos buscan crear un espacio integrado, con columnas escorzadas y figuras
anamorficas. A nivel de composicidn de caballete, se emplea la perspectiva aérea, una combinacion habil
de perspectiva de color y menguante, que, a través de la luz y el color, logra la definicion de los elementos
en el espacio que les corresponde.
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En el siglo XVIII, se mantiene la influencia barroca seiscentista, pero en el mundo veneciano se
introduce la veduta. La cdmara oscura posibilita una perspectiva éptica similar a la de la cdmara
fotografica actual.

Posteriormente, se continud utilizando las técnicas tradicionales de perspectiva, con nuevas
incorporaciones como la perspectiva plana, la utilizacién de diferentes puntos de vista (cubismo) o
técnicas basadas en el color (impresionismo).

Desde tiempos inmemorables, la necesidad de reflejar el entorno que nos rodea ha sido una
constante en el mundo del arte. A lo largo de milenios, artistas de diversas civilizaciones se han sumergido
en la representacion del mundo natural, explorando sus misterios y bellezas a través de la creatividad
artistica.

Entre las tematicas mds cultivadas a lo largo de la historia del arte, destaca el paisaje, una
expresion artistica que ha evolucionado y se ha diversificado a lo largo del tiempo. Podemos clasificarla
en dos categorias fundamentales: el paisaje dependiente y el paisaje autonomo.

El paisaje dependiente sirve como fondo para composiciones de otras tematicas, siendo utilizado
como elemento complementario y perspectivo. Durante el Renacimiento, por ejemplo, el paisaje
desempeiid este papel secundario, contribuyendo a la creacidon de atmodsferas y perspectivas en obras de
arte. Fue en Flandes donde se planted la posibilidad de un paisaje auténomo, y pintores como Patinir
(1483-1524), aunque aun ligados a temdticas religiosas, fueron pioneros en cultivarlo.

En el siglo XVII, esta autonomia del paisaje se consolidd, adoptando diversas formas segun las
culturas artisticas. Los artistas holandeses lo definieron con un enfoque realista, reflejando una
autocomplacencia por su entorno cotidiano. En Italia, Claude Lorrain (1600-1682) utilizé el paisaje para
capturar la atmdsfera, aunque aun con la presencia de temas secundarios.

El siglo XVIII inglés retomd la tradicién neerlandesa y abrid el camino para considerar el paisaje
como un tema auténomo en si mismo. La escuela de Barbizon y Corot (1796-1875), en el siglo XIX,
continud esta tendencia, encontrando en pintores realistas, impresionistas y postimpresionistas como
Cézanne (1839-1906) y los fauvistas, maximos exponentes de la expresion paisajistica. En el siglo XX, el
hiperrealismo se destacé como un intento de capturar la esencia del paisaje de manera fiel a la realidad
fotografica.

En contraste con la captacion directa de la realidad, surge el paisaje de creacién, que plasma una
nueva realidad paisajistica sin apegarse al modelo existente. El Romanticismo, con artistas como Friedrich
(1774-1840), definid este enfoque de manera prominente. A este se suman el paisaje metafisico y surreal,
expandiendo las posibilidades creativas en la representacidon del entorno natural.

Dentro de la tematica paisajistica, encontramos una variedad de modelos que abarcan desde la
representacion de escenas marinas hasta visiones arquitectdnicas. La Holanda del siglo XVIl y la Venecia
del siglo XVIIl son ejemplos destacados de cdmo estas tematicas se explorarony cultivaron, contribuyendo
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a la riqueza y diversidad del arte paisajistico a lo largo de la historia. La expresién artistica del paisaje
continua evolucionando, siendo un reflejo continuo de la relacion entre el ser humano y la naturaleza.

El urbanismo, como disciplina moderna, hace su primera aparicién en 1808 en la obra Teoria general
de la urbanizacion de lldefonso Cerda (1815-1876). La Real Academia Espafiola define el urbanismo como
el conjunto de conocimientos relacionados con la creacidn, desarrollo, reforma y progreso de los poblados
en funcion de las necesidades humanas. Este campo de estudio aborda tanto la organizacién de la ciudad
como la integracidon de arquitecturas y monumentos en la planificacion global, y desde una perspectiva
socioldgica, examina los valores intrinsecos de la obra urbana.

Podemos clasificar el urbanismo en dos grupos: homogéneo y discontinuo. El homogéneo parte de
cero, creando nuevos ambitos urbanos, mientras que el discontinuo reorganiza elementos urbanisticos
existentes. A su vez, el urbanismo homogéneo se divide en global, parcial y puntual, segun la extensién
de la urbanizacion, mientras que el discontinuo es esencialmente puntual.

En la evolucidn y desarrollo de la historia del arte, el urbanismo vy la arquitectura civil han jugado un
papel fundamental —no siempre valorado al quedar eclipsado por las grandes construcciones religiosas y
palaciegas—. El urbanismo comenzdé a desarrollarse en Grecia cuando se perfeccionan y expanden
tipologias arquitectdnicas como el teatro, la palestra o el estadio, todo ello dentro de un marco urbano
planificado. En las ciudades griegas, la acrépolis y el dgora se configuraron como los dos elementos
esenciales del poder politico y religioso de la ciudad-estado. El plano hipoddmico —ortogonal— disefiado
por Hipddamo de Mileto (498-408 a.C.) se convirtié en el referente de la arquitectura clasicista posterior.
En el periodo helenistico surgieron dos tipologias nuevas: la ciudad portuaria —Mileto—y la ciudad-jardin
—Pérgamo—. El pragmatismo que caracterizdé la arquitectura romana se tradujo en un espectacular
desarrollo de las obras publicas: cloacas (sistemas de alcantarillado), puentes, acueductos, calzadas, etc.
La civilizacion romana se configuré como una sociedad plenamente urbanizada donde sus ciudades se
integraban en una red urbana jerarquizada. Los romanos tomaron de los modelos etruscos y helénicos un
esquema urbano regular de damero-ortogonal —que hicieron universal con la expansiéon de la
romanizacion. Se trataba de una ciudad protegida por murallas con cuatro puertas y dos vias principales
—decumano y cardo—. Los elementos que configuraban la estructura urbana eran varios; el mas
significativo, el foro: una plaza rectangular que albergaba comercios, monumentos conmemorativos,
edificios institucionales, templos, etc.

La importancia de la actividad agraria frente a una vida urbana en decadencia tuvo como consecuencia
un declive del urbanismo en los siglos del romanico europeo. No ocurrié lo mismo en el mundo islamico,
una civilizacion eminentemente urbana. Las ciudades islamicas se configuran como centros religiosos, con
el culto organizado en torno a la mezquita, pero, principalmente, son centros econémicos: lugar de
intercambios, mercado permanente, centro de consumo, punto de llegada de rutas comerciales, centros
de redistribucion de productos, etc. El urbanismo islamico, de inspiracién oriental, carece de ordenacién
y su crecimiento se produce, por lo general, de forma irregular y descontrolada, en funciéon de la actividad
comercial y del aumento de poblacién. Dentro del conjunto urbano sobresalen, por su importancia, la
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medina —espacio amurallado que contiene los edificios religiosos y administrativos principales—y el zoco
—plaza en torno a la cual giran las actividades comerciales—.

El renacimiento urbano, caracteristico de la Baja Edad Media europea, ademas de las grandes
catedrales trajo consigo un desarrollo de la arquitectura civil bajo los nuevos planteamientos estéticos y
constructivos del gético; centrada, fundamentalmente, en edificios municipales como los palacios
urbanos, los ayuntamientos y las lonjas. Durante el Renacimiento, la ciudad pasé a ser disefiada “a la
medida del hombre”; aunque muchos de estos disefios no pasaron del papel y rara vez se llevaron a la
practica. En las ciudades barrocas los edificios se disponian de acuerdo con sus nuevos planteamientos,
integrandose en el entramado de la ciudad, que se muestra como una gran escenografia urbana. Se
realizaron en este momento grandes reestructuraciones urbanisticas en las principales ciudades europeas
como Roma, organizada en forma de tridente.

Un nuevo modelo urbano surgié con la Revolucidn Industrial del siglo XIX. La ciudad industrial se
configuré como un espacio segregado entre los barrios burgueses y obreros; gracias a los nuevos sistemas
de transporte, las clases media y alta abandonaron el centro histdrico de la ciudad por viviendas
unifamiliares en los suburbios, y el centro de la ciudad fue ocupado por obreros. Estas ciudades carecian
de cualquier tipo de planificacién urbanistica; lo que, junto con la especulacidn, provocd que nacieran
espacios urbanos sin la infraestructura mas elemental ni los servicios sanitarios minimos. Los barrios
habitados por los trabajadores de la industria que legaban del campo no contaban con alumbrado,
alcantarillado ni pavimentacion. En ellas se dio una gran importancia a las vias de comunicacién interna
(calles) y a la localizacidon de las fabricas. Esto provocd la aparicién de toda una serie de proyectos
urbanisticos bajo tres criterios esenciales: funcional —la ciudad tenia por objeto la racionalizacion de la
produccién industrial—, higiénico —habia que procurar evitar las enfermedades—y tecnolégico —se aplicaba
la ultima innovacion tecnoldgica, que se ponia al servicio de la funcionalidad—. A partir de ahora, el
arquitecto trasciende su consideracidn social como disefiador o constructor de edificios y se convierte en
un planificador del espacio urbano. La mayoria de las ciudades occidentales modificaron su trazado al
amparo de la nueva legislacion urbanistica —que permitia hacer realidad la expropiaciéon urbana—; asi
nacieron los ensanches en forma de damero. La Revolucién Industrial no solo transformé el urbanismo,
también lo hizo con la arquitectura, ya que permitio el empleo de novedosos materiales como el hierro,
el acero y el cristal, que se aplicaron en puentes, obras de ingenieria, pabellones de exposiciones,
mercados y estaciones de ferrocarril.

A principios del siglo XX encontramos proyectos urbanisticos que mezclan la utopia y el racionalismo.

La Bauhaus de Gropius se encargd de difundir el funcionalismo, que afecté también al urbanismo. Le
Corbusier formuld la Teoria de las siete V' y redactd la Carta de Atenas (1941) —aprobada en el IV Congreso
Internacional de Arquitectura Moderna (CIAM) como modelo de la ciudad funcional—. Desde entonces,
las nuevas propuestas urbanisticas se desarrollan en los CIAM, con aplicaciones practicas en ciudades
nuevas localizadas en paises de reciente descolonizacion. La crisis econdmica de la mitad de los afios 70
tuvo importantes efectos sobre el modelo territorial urbano existente en los paises desarrollados,
manifestando el fracaso del modelo urbano funcional e internacional de los CIAM. La nueva ciudad del
siglo XXl es una ciudad posindustrial, caracterizada por un descenso de la tasa de crecimiento
metropolitano y por el crecimiento de las areas rurales con fines residenciales, le corresponde un nuevo
g
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modelo urbano, la ciudad dispersa, que puede adquirir varias tipologias: areas metropolitanas,
conurbaciones y megaldpolis.

A lo largo de la historia del arte, los artistas han plasmado su entorno urbano, convirtiendo su ciudad,
sus edificios y plazas en el tema central de sus obras. En la antigua Roma, los paisajes urbanos decoraban
muros, internalizando el exterior de las casas. Desde el siglo XVI, los pintores hicieron de su ciudad el foco
de sus composiciones, destacando los holandeses y venecianos, quienes elevaron sus entornos cotidianos
a la categoria artistica. Venecia se convirtio en escenario de historias y tema en si misma, reinventada por
los pintores vedutisti como Canaletto (1697-1768) y Guardi (1712-1793). Roma fue objeto de visiones
contemporaneas y arqueoldgicas en el siglo XVIII, fusionando el barroco festivo con el clasico y erudito de
Piranesi (1720-1778). El interés por la ciudad como tema resurgié con los impresionistas, quienes, ademas
de paisajes, afiadieron escenas urbanas a sus obras. De Chirico (1888-1978), en sus pinturas metafisicas,
cred ciudades alejadas de la realidad, donde el silencio era protagonista.

La escena urbana es ahora una parte integral de nuestro entorno visual, y cada vez mas artistas
encuentran inspiraciéon en ella. En las décadas de 1960 y 1970, el hiperrealismo, también conocido como
fotorrealismo, emergié como una tendencia que buscaba reproducir la realidad con maxima objetividad,
utilizando fotografias como referencia. En Europa, artistas como Antonio Lépez (1936) adoptaron
principios similares, aspirando a ofrecer un testimonio fiel y pictérico de su entorno.

El urbanismo de paisaje, focalizado en la interaccidon entre el ser humano y la naturaleza, tiene sus
raices en civilizaciones antiguas como la babilénica, conocida por sus jardines colgantes. En la época
medieval, surgieron propuestas que representaban el hortus conclusus (jardin cerrado), mientras que el
Renacimiento recred una nueva naturaleza que oscilaba entre lo real y lo magico. André Le Notre (1613-
1700), arquitecto de jardines en el Barroco, identificé tres elementos fundamentales del urbanismo
paisajistico: la naturaleza salvaje, que refleja la libertad natural sin intervencién humana significativa; la
naturaleza domesticada, que implica la intervencién humana para ordenar y controlar la naturaleza; y la
naturaleza racionalizada, que muestra la influencia humana de manera estructurada y geométrica. En
Inglaterra, los jardines se adaptaron a la naturaleza existente, dando origen al paisaje romantico con la
inclusidon de elementos arquitectdnicos.

El urbanismo, la ciudad y la naturaleza han sido fuente de inspiracion para artistas a lo largo de la
historia, creando un didlogo entre la planificacion urbana, la representacién artistica y la interaccién
humana con su entorno. Estos temas contintdan evolucionando, reflejando la compleja relacion entre la
sociedad y su entorno construido.

No es tarea sencilla encontrar una uUnica palabra que abarque todo lo que se considera producto
cultural. En ocasiones nos encontramos con expresiones como patrimonio histérico artistico, patrimonio
cultural o bien cultural. ¢Cual es la diferencia? El término patrimonio histoérico artistico es el mas antiguo
y poco a poco ha sido sustituido por los otros dos. Y esto ha sido asi porque, en lo que respecta al
significado, es el mas restrictivo de los tres, implica antigliedad y una estimacion estética. El patrimonio
cultural es mucho mas amplio, engloba la forma de vivir del ser humano, y sus resultados, materiales o
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no. Lo comprende practicamente todo, sin necesidad de juicios de valor sobre su trascendencia o sobre
su intencidn artistica. Bien cultural es, posiblemente, la expresién mas utilizada en los ultimos afios, el
término es mads abstracto que patrimonio, y de esta manera hace referencia de forma mas certera a ese
caracter no necesariamente tangible donde una técnica artesanal o un rito tienen cabida.

La Organizacion de las Naciones Unidas para la Educacidn, la Ciencia y la Cultura (UNESCO) afirmé en
la Convencion de 1970 “que los bienes culturales son uno de los elementos fundamentales de la civilizacion
y de la cultura de los pueblos”. La Convencidon de la UNESCO de 1954, celebrada en La Haya, establecio las
categorias de bienes culturales en tres grupos fundamentales. Estos comprenden desde bienes muebles
e inmuebles, como monumentos arquitectdnicos, sitios arqueoldgicos y colecciones de libros, hasta
edificaciones destinadas a la preservacién y exhibicién de dichos bienes, como museos y bibliotecas, asi
como centros monumentales encargados de adoptar medidas preventivas para garantizar la seguridad de
los bienes culturales. La UNESCO, en periodos regulares, declara Patrimonio de la Humanidad a diversos
conjuntos monumentales que abarcan todas las épocas y culturas. Pese a esos acuerdos internacionales,
persiste un debate sobre la restitucion de bienes artisticos expoliados o robados a sus lugares de origen.
Ejemplos notables incluyen los frisos del Partendn o los bronces de Benin expuestos en el British Museum.
La restitucion se convierte en un dilema, planteando preguntas éticas sobre la posesidn y custodia de
estos tesoros culturales.

La preservacion del patrimonio consiste en la conservacion y tutela de obras de arte. Para comprender
la actual nocién de preservacién del patrimonio, es esencial aclarar conceptos como conservacion,
restauracion e intervencion. Estos términos reflejan diferentes enfoques sobre el tratamiento del
patrimonio. Mientras la conservacidon busca mantener el objeto tal como ha llegado a nosotros a lo largo
de la historia, la intervencién permite una reinterpretacién del pasado desde una posicidn critica en el
presente. Por otro lado, la restauracion, busca transformar la obra en cémo fue originalmente, sin
necesidad de conservar su estado actual.

Viollet-le-duc (1814-1879) inicié un proceso de restauracion en el que pretendia acercarse lo mas
posible al estilo de su época de construccién, hecho que justificaba el derribo de elementos
arquitectdnicos de una época diferente. En una postura totalmente antagdnica se encontraba el
pensamiento conservador de John Ruskin, para quien la obra de arte es algo mistico que hay que respetar,
por lo que el ser humano debe aceptar sus diferentes fases vitales sin que intervenga en la obra. El
conciliador intervencionista de las corrientes anteriores fue Camillo Boito (1836-1914) quien sin llegar al
extremo de no poder tocar nada, porque en ese caso nos quedariamos sin nada, y sin llegar a restaurar
mas de lo debido, fijé su criterio en respetar el principio de honradez y respeto por lo auténtico.

La obra de arte esta reconocida por la UNESCO como un bien cultural que debe ser conservado y
restaurado. A tal fin existen unos acuerdos internacionales con el objetivo de unificar los criterios para su
conservacion, intervencion y restauracion en todo el mundo. Se trata de las llamadas Cartas del Restauro,
entre las que destaca la Carta de Roma de 1932, que marco las teorias sobre la restauracién del siglo XX,
y que todavia tiene plena vigencia hoy en dia. La ultima es la Carta de Cracovia de 2000, que destaca por
su propuesta de sostenibilidad, mediante un equilibrio entre el ser humano y la naturaleza.
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En el caso de Espafia, la Ley 16/1985 de Patrimonio Histdrico Espafiol incorpora todos los avances
logrados a nivel internacional, y establece que “integran el Patrimonio Histérico Espafiol los inmuebles y
objetos muebles de interés artistico, histérico, paleontolégico, arqueoldgico, etnografico, cientifico o
técnico. También forman parte de este el patrimonio documental y bibliografico, los yacimientos y zonas
arqueoldgicas, asi como los sitios naturales, jardines y parques, que tengan valor artistico, histérico o
antropolégico”. Esta ley dispone que los todos estos bienes deben ser inventariados o declarados de
interés cultural, para lo cual se ha creado una figura juridica concreta, el Bien de Interés Cultural (BIC). La
competencia para la tutela del patrimonio histérico esta descentralizada y recae en las distintas
comunidades autéonomas, por lo que muchas de ellas han desarrollado su propia legislacion.

En Catalufia es la Ley 9/1993, de 30 de septiembre, del Patrimonio Cultural Catalan la que rige todo lo
relativo a Bienes de Interés Cultural. El equivalente a esta figura en dicha ley es el denominado Bien
Cultural de Interés Nacional (BCIN). Se trata de una categoria juridica para la proteccion legal de los bienes
mas relevantes del patrimonio cultural cataldn, tanto de muebles como inmuebles, otorgada por la
Generalidad de Catalufia; la mayoria de estos bienes estan reconocidos como Bien de Interés Cultural en
el estado espafiol. Constituye la categoria superior de proteccidn, las otras dos categorias existentes en
esta ley son el Bien Cultural de Interés Local (BCIL) y el Espacio de Proteccion Arqueoldgica (EPA).

El fenédmeno del mercado del arte ha evolucionado a lo largo de la historia, ganando fuerza
especialmente después de las revoluciones burguesas, aunque sus raices se remontan al mundo clasico.
En las sociedades burguesas de la época moderna, el artista trabaja en aparente libertad, creando obras
para compradores futuros desconocidos. Es en este contexto que surgen las pinturas de caballete, objetos
pequefiios, transportables y mas accesibles econémicamente.

Los temas abordados por los artistas reflejan el bienestar de la nueva clase emergente. Desde los
maravillosos interiores de Holanda hasta los lujosos bodegones repletos de manjares y objetos suntuosos,
las representaciones de fiestas en la ciudad y la ostentacién de las corporaciones con su poder, trajes y
uniformes, el arte se convierte en un reflejo de la vida burguesa. A su vez, se exploran aspectos de la vida
popular como entretenimiento, con juegos, procesiones y otros espectaculos.

A medida que avanzamos al siglo XIX, las corporaciones publicas intentan llenar el vacio dejado
por el mecenazgo principesco. Sin embargo, este esfuerzo resulta en la creacion de pinturas de historia
con un tono mas retdrico y teatral. Aunque surgen corrientes vanguardistas, el arte de calidad sigue
destindandose en gran medida a la burguesia, especialmente hacia mediados del siglo, manteniendo un
realismo que se distancia de las nuevas corrientes vanguardistas.

La transformacion en el papel del artista, que antes se comunicaba con el mercado a través de
marchantes, da lugar a la emergencia de vendedores mas orientados hacia la especulacién y la inversion.
Asimismo, en tiempos mas recientes, destacamos la aparicion de fundaciones culturales asociadas y
dependientes del capital privado, el mundo financiero y la banca.
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Esta transformacién también impacta la libertad creativa del artista. Frente al mercado, el creador
se enfrenta a dos opciones: seguir el gusto del publico para asegurar la venta facil o elegir el camino
vanguardista, una eleccién mas arriesgada que, si tiene éxito, puede conducir a un monopolio o, al menos,
a un privilegio que eleva su fama y cotizacidn.

Esta aparente paradoja del mercado del arte actual se manifiesta en que se paga menos por las
obras de artistas populares, mientras que las creaciones de artistas menos convencionales pueden
alcanzar sumas mas elevadas. En este equilibrio entre la creacidn artistica y la especulacién econdmica,
el mercado del arte continua siendo un fascinante y complejo escenario donde convergen la creatividad,
el gusto del publico y las dindmicas financieras.

Los museos, guardianes de la riqueza artistica y cultural, desempeiian un papel vital en nuestra
sociedad al conservar, exponer, divulgar y estudiar obras de arte. Estos venerables espacios son el
epicentro donde convergen historia, creatividad y conocimiento.

La museologia, ciencia dedicada al estudio de los museos, desentrafia su historia, organizacién y
su impacto en la sociedad. En este fascinante universo, los museos se pueden clasificar en dos categorias
principales: generales y especializados.

En los museos generales, como el Prado en Madrid, la National Gallery en Londres o el Louvre en
Paris, se despliega un vasto abanico artistico que abarca épocas, escuelas, tematicas y autores. Por otro
lado, los museos especializados se sumergen de manera monografica en la obra de un solo autor, estilos,
tendencias, épocas o tipologias. Destacan el Museo Munch en Oslo, el Museo Rodin en Paris o el Museo
Picasso en Barcelona y Paris.

Los museos también pueden centrarse en periodos especificos, como el Museo de Quai d'Orsay
en Paris, inaugurado en 1986, que alberga obras del Louvre y del antiguo Museo del Jeu de Paume.
Ademas, existen museos tipoldgicos, como el Museo de Arquitectura de Frankfurt, que exploran el arte
desde perspectivas Unicas.

En Espafia, la efervescencia cultural se manifiesta en una plétora de museos contempordaneos,
desde el Museo Nacional Centro de Arte Reina Sofia en Madrid hasta el Guggenheim en Bilbao. Se han
erigido centros de arte vinculados a fundaciones e instituciones, como el CaixaForum en varias ciudades
y Es Baluard en Palma de Mallorca, que cumplen la doble funcion de ofrecer exposiciones tanto
permanentes como temporales al publico avido de cultura.

Estos espacios no solo son testigos del pasado artistico, sino que también se convierten en foros
dindmicos para la exploracion y comprension del arte contemporaneo. En la interseccién de la tradicién
y la innovacién, los museos continlan desempefiando un papel fundamental en la preservacion y
promocion de nuestro patrimonio artistico. Sumergirse en la riqueza de estos tesoros culturales es
embarcarse en un viaje en el tiempo y el espacio, explorando la diversidad y la evolucion del arte a lo largo
de los siglos.
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En Espafia, la enseilanza de la Historia del Arte se ha visto perjudicada por la inestabilidad legislativa
de las ultimas décadas, reduciéndose su estudio en algunos casos a un apéndice de los programas de
historia, especialmente en la ESO. Ademas, se ha venido planteando desde una visién hegeliana idealista
o materialista de la misma, que han anulado cualquier atisbo de cientificismo (Castafieda, 2003). Como
docentes, es nuestra labor favorecer el desarrollo de esta materia en las aulas abriendo las puertas a
metodologias mas innovadoras que permitan dar el salto de una historia del arte descriptiva y narrativa a
una mas explicativa y comprensiva, a través del empleo de procedimientos especificos de la materia. El
comentario de imagenes es, quiza, la técnica mas utilizada y completa, ya que permite que el alumnado
capte, con precision y profundidad, la esencia formal y de contenido de las producciones artisticas.

Ademas, la materia de Historia del Arte estd sufriendo una revisién desde la perspectiva de género,
se ha constatado y aceptado por la comunidad educativa la existencia de ciertas ausencias en la
elaboracion de los disefios curriculares. Se pretende una mirada sobre el arte que desvele la multiplicidad
de puntos de vista acerca de toda clase de aspectos a lo largo de la historia, con énfasis en el estudio de
producciones artistica ejecutadas por mujeres. Por lo tanto, en su ensefianza hay que incluir a las mujeres
artistas desconocidas que estdn ausentes en los manuales de Historia del Arte. Aquellas mujeres que
realizaron su labor artistica desafiando el destino hacia el que la sociedad las habia enfocado, y expresaron
aquello que veian, sentian, sofiaban y aquello que deseaban. Muchas de ellas sufrieron por su
atrevimiento, a otras ni siquiera se les reconoce sus propias obras, y la gran mayoria asumieron el lugar
de inferioridad que la sociedad establecia para ellas frente a la produccidn artistica del varén.

La complejidad de la tarea educativa exige disponer de buenos y variados materiales y recursos
didacticos, que faciliten la tarea de ensefiar por parte del profesorado y la tarea de aprender por parte
del alumnado. En un intento de hacer una clasificacidon de los recursos y materiales didacticos utilizados
en la ensefianza de la Historia del Arte, se puede realizar una agrupacién en las siguientes categorias:
impresos, audiovisuales e informaticos. Dentro de los primeros, existe un amplio abanico de materiales
en formato papel como son el libro de texto, la bibliografia complementaria, prensa, revistas de
divulgacidn cientifica, catdlogos de imdagenes, guias turisticas, material fotocopiado de diferentes temas,
folletos de museos e instituciones artisticas, etc. El propio libro de texto es una pieza fundamental en la
ensefianza, sobre todo en la ESO, donde juega un papel fundamental en la transmision de los
conocimientos, pero ni mucho menos ha de ser tratado como el referente Unico del proceso de ensefianza
y aprendizaje. En cuanto a los materiales y recursos audiovisuales -fundamentales, dado el caracter visual
de esta materia— pueden mencionarse, entre otros muchos, el ordenador y el cafién, videos y
documentales, pizarras digitales, etc. El comentario de imagenes es, quiza, la técnica mas utilizada y
completa, ya que permite que el alumno capte, con precisién y profundidad, la esencia de la forma y del
contenido de las producciones artisticas.

En los ultimos afios, las nuevas tecnologias de informacién y comunicacién (TIC) han adquirido gran
importancia, dada su presencia masiva en la sociedad. Es por ello por lo que dotar al alumnado de su
dominio se ha convertido en una tarea esencial de nuestro sistema educativo, asi lo refleja la LOMLOE:
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“El uso generalizado de las tecnologias de informacidn y comunicacion en multiples aspectos de la vida
cotidiana ha acelerado cambios profundos en la comprension de la realidad y en la manera de
comprometerse y participar en ella, en las capacidades para construir la propia personalidad y aprender
alo largo de la vida, en la cultura y en la convivencia democrdticas, entre otros... En consecuencia, se hace
necesario que el sistema educativo dé respuesta a esta realidad social e incluya un enfoque de la
competencia digital mds moderno y amplio, acorde con las recomendaciones europeas relativas a las
competencias clave para el aprendizaje permanente”.

El uso de las TIC en la ensefianza de la Historia del Arte se concreta de diversas formas: mediante el
uso del ordenador, tanto por parte del alumnado como del profesorado; a través del manejo de software,
procesadores de texto y otras herramientas de trabajo del tipo Office, Prezi, etc.; con el uso de
aplicaciones virtuales interactivas que permiten realizar experiencias prdacticas que, por razones de
infraestructura, no serian viables en otras circunstancias, como visitas virtuales a museo y exposiciones;
recursos digitales de las editoriales; y con la ayuda inestimable de Internet, una extraordinaria fuente de
informacién y un recurso de primer orden. Ademas, existe una gran variedad de plataformas educativas
donde se pueden crear aulas virtuales, como la plataforma Moodle, Microsoft Teams o Google Classroom,
gue permiten subir materiales, proponer actividades, impartir clase y realizar exdmenes, cuestionarios y
tareas online. Actualmente, las consejerias y departamentos de Educacién de las diferentes comunidades
auténomas ponen a disposicion de la comunidad educativa en su correspondiente dmbito territorial un
servicio de aula virtual como apoyo o sustituto de la presencial seguin las diferentes modalidades
educativas.
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Contexto

Como docente ha sido asignado a un instituto de Catalufia ubicado en una capital de la comarca. Debe impartir la materia de
Historia del Arte en un grupo de 2.2 de bachillerato.

Usted ha considerado la posibilidad de iniciar el tema de la escultura contemporanea en una sesién introductoria con una
imagen de una obra de arte impresionista para trabajar con el alumnado aprendizajes relacionados con las competencias.

Ademas, el proyecto educativo de su centro promueve e insiste en el uso de las TIC en el aula.
Cuestiones previas

1. Expligue qué es el impresionismo y sus principales innovaciones técnicas y tematicas.

2. Resuma brevemente la escultura impresionista.

3. Comente la aparicidn de las vanguardias en su contexto histdrico a comienzos del siglo XX.

Elaboracion de la situacion de aprendizaje
Dentro de la secuencia de la unidad o proyecto descrito en el contexto:

1. Describa el desarrollo de una sesién, teniendo en cuenta las actividades de aprendizaje, la organizacion y el trabajo del

alumnado, asi como las estrategias para garantizar la participacién de todo el alumnado.

2. Concrete los aprendizajes competenciales que prevé que adquieran los estudiantes en esta sesion.

3. Especifigue los elementos relacionados con la evaluacidn de los aprendizajes previstos en la sesidn.
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Cuestiones previas?

1. Explique qué es el impresionismo y sus principales innovaciones técnicas y tematicas.

El impresionismo se define como un movimiento pictdrico de transicion entre la pintura tradicional y
la pintura contempordnea (Ramirez et al., 2018). A la hora de estudiar este movimiento artistico, deben
tenerse en cuenta dos aspectos esenciales. Primero, como constante del arte, centra su atencién en el
estudio de la realidad —como hicieron los renacentistas—; de hecho, no rompe con la perspectiva
tradicional, y, ademas, continud la linea de investigacién pictérica del siglo XIX —que en su dia iniciara
Delacroix—, basada en el estudio del color y de la luz. Segundo, como fendmeno de la época a la que
pertenece, padece de la influencia del positivismo, y se siente atraido por los descubrimientos cientificos
en dptica y fotografia.

Los impresionistas son defensores del predominio del color sobre la linea; sus figuras carecen de
contorno, tal y como vemos en El hotel de las Rocas Negras en Trouville, de Monet. Fueron muy
conscientes de la existencia de los colores primarios y de su complementariedad, ya intuida por Delacroix,
y que el quimico Michel Eugene Chevreul (1786-1889) corrobord en su teoria de los colores. Si en la
pintura tradicional los colores se mezclan en la paleta, los impresionistas los yuxtaponen en el cuadro —ni
los superponen ni los mezclan—; asi, la retina del espectador genera el color resultante. Confeccionan la
perspectiva en relacién con la gradacién de los colores y no mediante las reglas de geometria. La luz se
convierte en un instrumento de principal importancia, hasta el punto de que llegan a disociar y disolver
los colores. Los impresionistas abandonaron la técnica del claroscuro, es decir, dejaron de concebir la luz
como una mera fusién del negro y el blanco, para utilizarla como un elemento compositivo que modifica
los objetos, sus texturas y colores.

En el impresionismo, el contenido de la propia obra pierde trascendencia a favor de las cuestiones
puramente pictéricas. Lo que realmente interesa al artista impresionista es la resolucién formal y técnica
de una visién inmediata de la realidad. De ahi que los dos temas principales sean el paisaje y el realismo
—entendido como la captacién de lo inmediato—. En el paisaje se desarrollé la pintura plain air (al aire
libre), iniciada por los ingleses Constable y Turner, y continuada por los realistas y barbizoniers, pero
fijando ahora la atencidn en los aspectos mas efimeros y cambiantes del paisaje: el mar, el cielo, las nubes,
el sol, etc.

Los impresionistas adquirieron la costumbre de ejecutar series de un mismo lugar, con la intencién de
captar lo fugaz y las variaciones luminicas, como asi sucede en las continuas vistas de La Grenovillere, de
Monet y de Renoir. Todos los paisajes se expresan mediante la luz y el color, mostrando un desdén por la
composicion geométrica academicista y optando por composiciones asimétricas. El impresionista busca
la maxima expresion del realismo: la captacion de la fugacidad de la vida, que se convierte en la gran
paradoja de este movimiento, ya que el afan de objetividad y experimentacién conllevaron la pérdida del
naturalismo.

2. Resuma brevemente la escultura impresionista.

! Los contenidos tedricos de estas cuestiones se encuentran en el tema 63 de nuestro temario de oposiciones.
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Dada la estrecha vinculacidn existente a lo largo del siglo XIX entre las diferentes artes, la escultura, al
igual que otras producciones culturales como la musica o la literatura, también se vio afectada por el
impresionismo. La escultura vivia, en esos tiempos, un fuerte sometimiento a la tradicién académica, lo
gue provocd una crisis del lenguaje clasico, tanto de forma, significado como de funcion.

Auguste Rodin fue el renovador de la escultura al cultivar el modelado de la luz sobre las superficies y
los volumenes; sus personajes ofrecen estudios psicolégicos individuales. En su produccién escultérica, la
forma se funde con la materia prima de la que procede, asi sucede en Los burgueses de Calais, El beso y
Danaide. Algunos escultores posteriores optaron por una recuperacion del volumen, como es el caso de
Aristides Maillol, perteneciente a los Nabis, autor de La noche, cuyos postulados artisticos estan préximos
a los de Cézanne.

3. Comente la aparicion de las vanguardias en su contexto histérico a comienzos del siglo XX.

Los cambios politicos, sociales, culturales y econdmicos vividos en Europa, con gran rapidez a
comienzos del siglo XX, y que llegaron a su paroxismo con la Primera Guerra Mundial, influyeron
notablemente en el arte, que se hizo eco de esta situacidn con la aparicion de multitud de movimientos
vanguardistas (Honour y Fleming, 2005). Las vanguardias constituyen todo un entramado de movimientos
artisticos que pretendieron acabar, de una vez por todas, con varias de las rémoras del academicismo
decimondnico en las tres primeras décadas del siglo XX. A esta corriente de cambio pertenecen tendencias
como el fauvismo, el cubismo, el expresionismo, el futurismo, el dadaismo y el surrealismo, entre otras.

Su origen se inscribe en un contexto sociopolitico, econédmico y cultural convulso, determinado por
una serie de factores historicos como son el nacimiento del fascismo; el triunfo del comunismo —tras la
Revolucidn rusa y la expansion de las propuestas revolucionarias de Marx—; la crisis internacional
subsiguiente al crack de 1929; el vitalismo renovador y critico de Nietzsche; el descrédito de la razén y de
la realidad por parte de Freud; el descubrimiento de la teoria cudntica y la teoria de la relatividad; la
mecanizacion y el cambio en los sistemas de produccién; el desarrollo de los medios de comunicacion y
del transporte; etc.

La respuesta de los artistas a las imposiciones de la nueva sociedad se manifestd a través de varios
movimientos de vanguardia que, desde planteamientos divergentes, abordan la renovacién del arte,
desplegando recursos que distorsionan los sistemas tradicionales de representacién o expresién artistica,
en teatro, pintura, literatura, cine, musica, etc. Estos movimientos artisticos renovadores, en general
dogmaticos, se produjeron en Europa en los primeros afios del siglo XX, desde donde se extendieron al
resto de los continentes, principalmente, América. El rasgo mads caracteristico de las primeras décadas es
la rapida sucesion de estilos y el afan de renovacién. Entre sus principales aportaciones hay que destacar
el enfrentamiento a las formas y modelos del pasado; el rechazo a los valores establecidos; la contribucion
a las nuevas teorias de la estética; el interés por la subjetividad y la sinceridad; y el compromiso ideolégico
y la conciencia social para que el arte contribuyese a mejorar y transformar la sociedad.

Para resolver este ejercicio he utilizado los conocimientos adquiridos en la siguiente bibliografia:
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Elaboracion de la situacion de aprendizaje

1. Describa el desarrollo de una sesidon, teniendo en cuenta las actividades de aprendizaje, la

organizacién vy el trabajo del alumnado, asi como las estrategias para garantizar la participacion de

todo el alumnado.

La situacion de aprendizaje "¢Como evoluciond la escultura desde el Impresionismo hasta las
vanguardias del siglo XIX?" tiene como objeto de estudio las artes plasticas de la segunda mitad del siglo
XIX. El objetivo principal es explorar la escultura impresionista contemporanea como centro del interés
del alumnado, analizando sus principales innovaciones técnicas y tematicas, asi como su influencia en la
aparicién de las primeras vanguardias artisticas.

La referencia curricular para el planteamiento de esta situacion de aprendizaje es el Decreto 171/2022,
de 20 de septiembre, de ordenacién de las ensefianzas de Bachillerato, dentro de la materia de Historia
del Arte. Nos encontramos en un centro de Catalufia situado en una capital de la comarca y nos dirigimos
a un grupo de 2.2 de Bachillerato.

El proyecto final de esta situacion de aprendizaje serd la realizacién de un trabajo de investigacién
sobre la influencia de la obra artistica de Auguste Rodin en la escultura contemporanea. Este proyecto no
solo servird como una actividad de aplicacién de los conocimientos adquiridos, sino también como un
desafio intelectual que pondra a prueba las habilidades de investigacion, andlisis critico y sintesis de los
estudiantes. En este proyecto, los estudiantes tendran la oportunidad de sumergirse en el legado artistico
de Rodin y examinar como sus innovadoras técnicas y temadticas han resonado a lo largo del tiempo,
influyendo en la creatividad de los artistas actuales. A través de la realizacion de un trabajo de
investigacion riguroso y bien fundamentado, se espera que los estudiantes demuestren su capacidad para
examinar y evaluar criticamente el legado de Rodin en el contexto del arte contemporaneo.

La propuesta metodoldgica que se formula parte del Disefio Universal para el Aprendizaje (DUA),
basado en tres principios, ofrecer multiples formas de motivacidén, de representacién, de accion y
expresion. El cual se organiza en tres fases fundamentales para las actividades: inicio y motivacién,
desarrollo y estructuracién, aplicacién y evaluacion. Se graddan en cuatro niveles: actividades iniciales, de
desarrollo, de sintesis y estructuracién de los conocimientos y de aplicacién a nuevos contextos
favoreciendo la transferencia del aprendizaje. El profesorado tratara de motivar al alumnado fomentando
la creatividad y favoreciendo la aparicién de aprendizajes significativos y competenciales en un clima de
aceptacidon mutua y cooperacién, atendiendo especialmente a la educacién emocional. Ademas, las TIC
seran un recurso importante en esta metodologia, ofreciendo herramientas para la diversificacién de las
formas de motivacién, representacion, accidn y expresion, asi como facilitando la exploracién de nuevos
contenidos y la aplicacién en diferentes contextos.

Para que nuestro alumnado adquiera un aprendizaje significativo, funcional y fomente su creatividad
pondremos en marcha una metodologia de caracter expositivo centrada en tareas porque se considera
fundamental preparar al alumnado para la superacién de las pruebas de acceso a la universidad.
Asimismo, las TIC serdn un recurso importante de trabajo en el aula, ya que facilitan y permiten un
enfoque de trabajo comunicativo y cooperativo.
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En una sesion previa, el profesorado habra explicado al alumnado los contenidos relacionados con la
pinturay la escultura impresionista, la innovacién técnica y las novedades tematicas que trajo consigo, asi
como sus principales artistas.

Al comienzo de la sesidon tendra lugar la evaluacién inicial. La imagen elegida para iniciar la situacién
de aprendizaje es la escultura titulada Los burgueses de Calais (1884-1895) de Auguste Rodin, escultor
impresionista francés del siglo XIX. Haciendo uso del ordenador y el cafidn, se proyectara la imagen en la
pizarra digital del aula y, como actividad inicial (A1) para comprobar los conocimientos previos que tiene

el alumnado sobre la tematica de la situacién de aprendizaje, se formulardn al alumnado las siguientes
preguntas de caracter significativo al grupo:

1. ¢Qué emociones expresa la obra?
2. ¢Con qué movimiento artistico del siglo XIX podriais relacionarlo?
3. ¢Alguien conoce al autor y el titulo de la obra?

Dado que a estas alturas del curso el alumnado ya sabe comentar adecuadamente obras artisticas de
cualquier tipologia (arquitectura, escultura y pintura), a continuacion, y como actividad de desarrollo (A2)

de nuevos contenidos para la evaluacion formadora y formativa, se realizard un comentario en grupo de
la imagen seleccionada, en el cual se debe dar respuesta a las siguientes cuestiones:

1. Titulo, autor y cronologia aproximada.

2. Analisis formal: tipo, tema, material, técnica, localizaciéon, composicién, movimiento vy fidelidad al
objeto representado.

3. Contexto histérico, estilo y relevancia actual.

Tras realizar el comentario conjunto, la imagen artistica se subird al aula virtual de la materia, en la
gue también se encuentran las pautas de comentario de obras artisticas facilitadas por el profesorado a
principios de curso. En la evaluacion formadora y calificadora, y como actividad de sintesis estructuracién

(A3) individual, el alumnado tendrd que realizar el comentario de la imagen artistica haciendo uso de
material didactico suministrado por el profesorado en el aula virtual. La actividad se subira a la carpeta
de aprendizaje del alumnado dentro del aula virtual y se corregira con una rubrica.

Para finalizar con la evaluacién formativa y calificadora, y como actividad de aplicacién y transferencia

(A4) de los conocimientos aprehendidos, a fin de que el alumnado logre dominar rutinas y ensaye
procesos mas complejos, se propondrd al alumnado la realizacién de un trabajo de investigacién, de no
mas de cuatro paginas por las dos caras, en el que se aborde la influencia de |la obra artistica de Auguste
Rodin en la escultura contemporanea y actual. Este trabajo de investigacion también se subird a la carpeta
de aprendizaje del aula virtual para su correccién y valoracion a través de una rubrica de evaluacion. El
trabajo de mas calidad se publicara en la pagina web del centro educativo.

2. Concrete los aprendizajes competenciales que prevé que adquieran los estudiantes en esta sesidn.
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Para la situacién se elaboraran unos objetivos de aprendizaje competenciales, que son metas para
alcanzar por el alumnado, tienen como marco de referencia los objetivos de la etapa de Bachillerato
establecidos en el articulo 5 del Decreto 171/2022, estan expresados en términos de habilidades y
competencias, cuyas letras identificativas aparecen detrds de cada uno de los objetivos de aprendizaje
formulados. También estan relacionados con los criterios de evaluacién presentes en la situacién de
aprendizaje. El propdsito de los aprendizajes competenciales es concretar las competencias especificas
implicadas en la situacion de aprendizaje, garantizando que puedan evaluarse a través de los criterios de
evaluacion.

El resultado son tres aprendizajes concretos, evaluables y coherentes con las actividades de la
propuesta de aprendizaje. Junto a cada aprendizaje deseado se indica el criterio de evaluacién y la
actividad competencial con la que se relaciona, y con cuya realizacion el alumnado sera capaz de:

Aprendizaje 1. Reconocer las caracteristicas de la escultura impresionista y la obra de Auguste Rodin. (k,
1) (A2) (1.1.)

Aprendizaje 2. Aplicar habilidades de andlisis critico para realizar un comentario artistico de una obra de
arte, aplicando las pautas establecidas para el andlisis de obras de arte. (d, e, I) (A3) (1.2.)

Aprendizaje 3. Elaborar un trabajo de investigacion sobre la influencia de Rodin en la escultura
contemporaneay actual. (d, e, g, j, k) (A4) (1.1.y 4.2.)

Tras haber definido los aprendizajes competenciales que se esperan alcanzar con esta situacion, es
importante destacar las competencias especificas que se trabajaran. Estas competencias especificas son
habilidades y conocimientos concretos que se adquieren en el contexto de una materia especifica, en este
caso, Historia del Arte.

Las competencias especificas son esenciales para el desarrollo integral del alumnado, ya que permiten
la aplicacidon de los saberes basicos de la materia en situaciones de aprendizaje prdcticas y significativas.
En este sentido, las competencias especificas que se trabajaran en esta situacién de aprendizaje estan
estrechamente vinculadas con los aprendizajes competenciales previamente definidos a través de los
criterios de evaluacion.

A continuacidn, se indican las competencias especificas y los indicadores operativos del perfil de salida
del alumnado al término de la ensefianza basica, relacionados con cada competencia especifica, que
concretan el grado de adquisicién de las competencias clave. Al trabajar las siguientes competencias
especificas se esta consiguiendo el desarrollo de sus correspondientes competencias clave, tal y como
indica cada descriptor operativo.

COMPETENCIA ESPECIFICA 1

Identificar diferentes concepciones del arte a lo largo de la historia, seleccionando y analizando
informacién diversa de forma critica, para hacer investigaciones propias y valorar la diversidad de
manifestaciones artisticas como producto de la creatividad humana, individual y colectiva, desde el
respeto y el reconocimiento mutuo.
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Indicadores operativos. CCL1, CCL2 y CCEC3.

CCL1. Se expresa de forma oral, escrita y multimodal con fluidez, coherencia, correccion y
adecuacion en los diferentes contextos sociales y académicos, y participa en interacciones comunicativas
con actitud cooperativa y respetuosa, tanto para intercambiar informacion, crear conocimiento y
argumentar sus opiniones como para cimentary cuidar las relaciones interpersonales.

CCL2. Comprende, interpreta y valora con actitud critica textos orales, escritos y multimodales de
distintos dmbitos, poniendo énfasis especial en los textos académicos y de los medios de comunicacion,
para participar en varios contextos de manera activa e informada y para construir conocimiento.

CCEC3. Expresa ideas, opiniones, sentimientos y emociones con creatividad y espiritu critico,
incidiendo en el rigor en la ejecucion de las propias producciones culturales y artisticas, para participar de
manera activa en los procesos de socializacion, de construccion de la identidad personal y de compromiso
con los derechos humanos que se derivan de la prdctica artistica.

COMPETENCIA ESPECIFICA 4

Caracterizar los principales movimientos artisticos a lo largo de la historia, reconociendo relaciones
de influencia, préstamo y ruptura para identificar y comprender las pervivencias y las transformaciones
en el mundo actual y analizar criticamente mecanismos de intercambio y fendmenos de aculturacion.

Indicadores operativos. CCL1, CCL2 y CCEC3.

CCL1. Se expresa de forma oral, escrita y multimodal con fluidez, coherencia, correccion y
adecuacion en los diferentes contextos sociales y académicos, y participa en interacciones comunicativas
con actitud cooperativa y respetuosa, tanto para intercambiar informacion, crear conocimiento y
argumentar sus opiniones como para cimentar y cuidar las relaciones interpersonales.

CCL2. Comprende, interpreta y valora con actitud critica textos orales, escritos y multimodales de
distintos admbitos, poniendo énfasis especial en los textos académicos y de los medios de comunicacion,
para participar en varios contextos de manera activa e informada y para construir conocimiento.

CCEC3. Expresa ideas, opiniones, sentimientos y emociones con creatividad y espiritu critico,
incidiendo en el rigor en la ejecucion de las propias producciones culturales y artisticas, para participar de
manera activa en los procesos de socializacion, de construccion de la identidad personal y de compromiso
con los derechos humanos que se derivan de la prdctica artistica.

En esta situacion también se trabajaran los componentes transversales, que son aspectos
fundamentales del aprendizaje que se abordan en todas las materias y que estan estrechamente
vinculados con las competencias clave. Estos componentes son:

Gestion y comunicacion de la informacidn: los estudiantes tendran que buscar, seleccionar y organizar
informacién sobre la escultura impresionista y la obra de Auguste Rodin para realizar su trabajo de
investigacion. Ademads, deberan comunicar sus hallazgos de manera efectiva a través de la
presentacion de su trabajo. Las TIC seran una herramienta esencial en este proceso, ya que facilitaran
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la busqueda de informacién y permitirdn a los estudiantes presentar sus trabajos de manera creativa
y atractiva.

Resolucién de problemas a partir de la aplicacién integrada de los aprendizajes: los estudiantes
aplicardn los conocimientos adquiridos sobre la escultura impresionista y la obra de Rodin para
analizar su influencia en la escultura contempordnea y actual. Este andlisis requerird una comprension
profunda de los temas estudiados y la capacidad de aplicar estos conocimientos a nuevas situaciones.
Ademas, los estudiantes tendrdn que resolver cualquier problema que pueda surgir durante la
realizacion de su trabajo de investigacion.

Juicio y pensamiento critico: los estudiantes tendran que desarrollar un juicio critico sobre la obra de
Rodin y su influencia en la escultura contemporanea y actual. Esto implicard evaluar diferentes fuentes
de informaciodn, interpretar obras de arte y formular argumentos bien fundamentados. Ademas, se
fomentard el pensamiento critico a través del debate y la discusion en clase.

3. Especifique los elementos relacionados con la evaluacidn de los aprendizajes previstos en la sesion.

En el marco legal del Decreto 171/2022 y dentro de la materia Historia del Arte en 2.2 de Bachillerato,
la situacién de aprendizaje "éCédmo evoluciond la escultura desde el Impresionismo hasta las vanguardias
del siglo XIX?" propuesta para el estudio de la escultura impresionista, analizando sus principales
innovaciones técnicas y tematicas, asi como su influencia en la aparicidon de las primeras vanguardias
artisticas, partird de los siguientes saberes basicos:

. Aproximacioén a la historia del arte

- Definicion del concepto de arte en el marco de su evolucion histdrica. Identificacion y
valoracién del significado de la obra artistica.

- Analisis de los lenguajes artisticos: el arte como forma de comunicacién. Identificacién y
conocimiento de los distintos cédigos y lenguajes, simbolos e iconografia. Debate sobre Ia
subjetividad creadora, el problema de la interpretacién y el juicio estético a partir de
determinados casos.

- Analisis e interpretacién de las obras de arte dentro de su contexto, aplicando un esquema
metodoldgico coherente y flexible, utilizando correctamente el vocabulario especifico de la
disciplina y desarrollando la capacidad del disfrute estético y la expresién de emociones.

En el articulo 29 del Decreto 171/2022 que establece el curriculo de ensefianzas de Bachillerato en
nuestra comunidad auténoma se establecen las caracteristicas y las normas basicas conforme a las cuales
se llevard a cabo la evaluacion del alumnado.

A continuacioén, se indican los criterios de evaluacién asociados a su correspondiente competencia
especifica del Decreto 171/2022 que establece el curriculo de ensefianzas de Bachillerato en nuestra
comunidad auténoma para la materia de Historia del Arte en segundo curso de Bachillerato. Se incluyen
también los indicadores de evaluaciéon que concretan a los criterios y que permiten graduar los
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desempefios que los describen en conductas observables y medibles, junto con las actividades de
evaluacidn y su procedimiento de evaluacién.

Criterio de evaluacion 1.1. Reconocer y respetar la diversidad de manifestaciones artisticas,
especialmente de la contemporaneidad, a partir de la investigacidén y el debate alrededor de las diferentes
concepciones y definiciones del arte. (Competencia especifica 1)

1.1.1. Identificar y respetar la diversidad de manifestaciones artisticas, especialmente de la
contemporaneidad, a partir de la investigacion y el debate alrededor de las diferentes concepciones y
definiciones del arte.

Realiza un comentario grupal de una obra de arte, buscando informacion rigurosa y contrastada, y
tratala para identificar y analizar la variedad de manifestaciones, expresiones y concepciones. (Trabajo
de investigacion)

Criterio de evaluacién 1.2. Buscar informacion rigurosa y contrastada, y tratarla para identificar y analizar
la variedad de manifestaciones, expresiones y concepciones. (Competencia especifica 1)

1.2.1. Buscar informacién rigurosa y contrastada, para identificar y analizar la variedad de
manifestaciones, expresiones y concepciones.

Realiza un comentario individual de la imagen artistica haciendo uso de material diddctico
suministrado por el profesorado en el aula virtual. (Comentario individual)

Criterio de evaluacion 4.2. Explicar las relaciones de influencia, intercambio y préstamo que se producen
entre estilos, autores y movimientos, asi como ciertas pervivencias y rupturas en movimientos posteriores
y en la actualidad, y algunos fendmenos de aculturacién. (Competencia especifica 4)

4.2.1. Explicar las relaciones de influencia, intercambio y préstamo que se producen entre estilos, autores
y movimientos, asi como ciertas pervivencias y rupturas en movimientos posteriores y en la actualidad, y
algunos fendmenos de aculturacién.

Realiza un comentario grupal de una obra de arte, buscando informacion rigurosa y contrastada, y
trdtala para identificar y analizar la variedad de manifestaciones, expresiones y concepciones. (Trabajo
de investigacion)

Las técnicas de evaluacion que utilizaremos seran el analisis de las producciones del alumnado y la
observacion sistematica del desempefo adquirido por el alumnado en relacién con las competencias, el
trabajo de los saberes basicos y el nivel conseguido en los criterios de evaluacién.

En el proceso intervienen como agentes evaluadores el profesorado y el alumnado. Todo ello se realiza
mediante la heteroevaluacién, la autoevaluacién y la coevaluacidon gracias al uso de rubricas de
evaluacion, que permitiran la evaluacion directa por parte de la persona docente y la participacion del
alumnado como agente evaluador.
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Los procedimientos de evaluacidon que vamos a emplear permiten la recogida de evidencias del grado
de adquisicion de los aprendizajes de la situacidon de aprendizaje, son los siguientes:

Comentario individual en el aula virtual: se evaluardn los comentarios escritos de los estudiantes en
términos de la profundidad y la precisidon de su andlisis, la coherencia y la claridad de su expresién
escrita, y su habilidad para aplicar de manera independiente los conceptos y las técnicas de andlisis
aprendidos.

Trabajo de investigacién: se evaluara la calidad de la investigacidon realizada por los estudiantes,
incluyendo la seleccién y el uso de fuentes de informacién relevantes y fiables, la profundidad y la
originalidad de su analisis de la influencia de Rodin en la escultura contempordanea, la organizacién y
la presentacién de su trabajo, y su habilidad para argumentar de manera efectiva y persuasiva sus
ideas y conclusiones.

Los instrumentos de evaluacion utilizados para evaluar las actividades calificadoras de la situacidn de
aprendizaje son el comentario artistico y el trabajo de investigacidon individuales, asi como las rdbricas,
gue se subiran al aula virtual para que el alumnado y sus familias tengan acceso a ellas.

En la calificacion se valorard el comentario individual de la imagen artistica y el trabajo de
investigacidon, que se corregirdn con rubricas en las que aparecerdn los resultados de aprendizaje
evaluables.

Se mantendra una comunicacion fluida y se facilitara toda la informacidn al alumnado y a sus familias
acerca del proceso de evaluacién y calificacidn a través de la plataforma educativa del Departamento de
Educacidn de la Generalitat de Catalufia, proporcionandoles los criterios de evaluacion y de calificacidn,
para que comprendan el proceso de evaluacién y calificacion en su conjunto, que sea transparente y
objetiva. XTEC-Xarxa Telematica Educativa de Catalunya.

En resumen, se ha formulado una sesidon de una situacion de aprendizaje con un aprendizaje
cooperativo basado en proyectos a través de una secuencia de actividades clara y graduada en dificultad
gue contiene los elementos necesarios para su presentacion y trabajo en clase. Se han senalado los
objetivos de aprendizaje, las competencias especificas y los indicadores operativos que se van a trabajar
con la situacién de aprendizaje planteada. Ademas, se han indicado los saberes basicos implicados y se ha
propuesto la forma mediante la cual se evaluara haciendo uso de los criterios de evaluacién.

Esta propuesta metodoldgica se ha contextualizado en un centro que dispone de los recursos
necesarios, en caso contrario se pondria en marcha una propuesta alternativa que, en cualquier caso, se
adaptaria siempre a las necesidades de nuestro alumnado atendiendo a su diversidad bajo la dptica del
sistema educativo inclusivo.

Para la elaboracion de esta situacion de aprendizaje se ha empleado la siguiente bibliografia:

Departament d’Educacio. El nou curriculum. Una oportunitat per aprendre amb sentit. Generalitat de
Catalunya. https://projectes.xtec.cat/nou-curriculum/
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Contexto

Como docente ha sido asignado a un instituto de Catalufia ubicado en el drea metropolitana de Barcelona. Debe impartir la
materia comun de Ciencias Sociales en cuarto de ESO.

Usted quiere disefiar una actividad complementaria que contemple una salida con el alumnado a un museo o institucion
cultural para trabajar aprendizajes relacionados con las competencias de la dimensién cultural y artistica que le permitan
analizar las manifestaciones culturales y relacionarlas con sus creadores y su época, asi como valorar el patrimonio para
defender su conservacion. La idea es que el alumnado pueda visualizar obras de arte pertenecientes a las distintas tendencias
artisticas de después de la Segunda Guerra Mundial.

Hay que decir que en el grupo de 25 estudiantes hay una alumna de origen extranjero que se ha incorporado tardiamente al
sistema educativo cataldn.

Cuestiones previas

1. Expligue las caracteristicas y principales representantes del expresionismo de los afios 1945-1955.

2. ¢Qué otras tendencias aparecieron después de la Segunda Guerra Mundial hasta la eclosidn de las nuevas tecnologias?

3. Explique las principales tendencias artisticas catalanas en la segunda mitad del siglo XX.

Elaboracion de la situacion de aprendizaje
Dentro de la secuencia de la unidad o proyecto descrito en el contexto:

1. Describa el desarrollo de una situacidn de aprendizaje con actividad complementaria, teniendo en cuenta las actividades

de aprendizaje, la organizaciéon y el trabajo del alumnado, asi como las estrategias para garantizar la participacion de todo
el alumnado.

2. Concrete los aprendizajes competenciales que prevé que adquieran los estudiantes.

3. Especifique los elementos relacionados con la evaluacidn de los aprendizajes previstos.
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Cuestiones previas?

1. Explique las caracteristicas y principales representantes del expresionismo de los afios 1945-1955.

Después de la Segunda Guerra Mundial, Estados Unidos y, en particular, Nueva York, se convirtieron
en la sede de las ultimas tendencias artisticas. Es el momento en que surge la pintura de accién (Accidn
Painting) o expresionismo abstracto (1945-1955), basado en el automatismo surrealista, el arte signico y
gestual y el expresionismo. Los pintores de esta corriente usaron la técnica del dripping (chorreo de la
pintura sobre el lienzo de forma aleatoria), cuyo resultado es una trama de hilos en la que se valora la
violencia del color y las formas abstractas para sugerir emociones subjetivas. El primero de ellos fue el
armenio Arshile Gorky (1904-1948), que combina en su obra la abstraccién con un toque expresionista,
asi nos lo muestra en Agua del molino florido (1944) y El monje negro (1948).

Uno de los maximos representantes de esta tendencia fue Jackson Pollock (1912-1956), autor de obras
conocidas como N.2 5 (1948), Uno (1950) y Convergencia (1952). Willem de Kooning (1904-1997) la puso
en practica en obras como Mujer | (1952). Hans Hofmann (1880-1966) fue otro representante del
expresionismo abstracto. Se formé como ayudante de Robert Delaunay, de origen aleman huyé a EE. UU.
donde formo parte de la escuela de Nueva York. Una de sus obras mas importantes es Hechizo azul (1951),
en la que fusiona la tendencia informalista europea, en particular la obra de Mird, con la abstraccidon
norteamericana. Sobresalen también Morris Louis (1912-1962) y las estadounidenses Lee Krasner (1908-
1984) —compariera de Pollock—, Helen Frankenthaler (1928-2011), Alma Thomas (1891-1978) —primera
artista afroamericana en colgar su obra en un museo estadounidense— o Elaine de Kooning (1918-1989).

El espanol Antonio Saura (1930-1998) tiene influencias de los anteriores, es el mejor representante
del informalismo en Espafia. Su obra cumbre es Grito n27; su Brigitte Bardot también muestra su
pertenencia al informalismo, en su obra vemos cémo la violencia gestual y la deformacidn de la figura se
convierten en caracteristicas de su estilo. Adema3s, vinculado a este informalismo encontramos a otros
artistas como Antonio Saura (1930-1998), Manuel Millares (1926-1973) y Rafael Canogar (1935).

2. ¢Qué otras tendencias aparecieron después de la Segunda Guerra Mundial hasta la eclosion de las

nuevas tecnologias?

Durante los afios 50 y 60 del siglo XX, las ultimas manifestaciones artisticas optaron por la geometria,
como es el caso de la abstraccidn postpictdrica de Morris Louis (1912-1962) y el Op Art, arte normativo,
de Jorge de Oteiza (1908-2003) y Eduardo Chillida (1924-2002). También de los afios 50 y 60 es el Pop Art;
estilo desarrollado en Estados Unidos como reaccion ante la abstraccion, abrazando la cultura de masas
y la publicidad desde un planteamiento critico. Representantes de este estilo son Richard Hamilton (1922-
2011), tedrico del grupo; Roy Liechtenstein (1903-1997), y, sobre todo, el afamado Andy Warhol (1928-
1987). El hiperrealismo configurd una importante tendencia europea durante los afios 50 y 60; su mejor
representante fueron los artistas Duane Hanson (1925-1996) y Antonio Lépez (1936); este ultimo, con
obras como Gran Via es considerado el “padre” del hiperrealismo espafiol. De este periodo es el arte de

2 Los contenidos tedricos de estas cuestiones se encuentran en el tema 63 de nuestro temario de oposiciones y en el bloque de
Historia del Arte de Catalufa.
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accion, el happening, de Allan Kaprow (1927-2006), artista que buscaba la eliminacién del objeto como
elemento principal de la obra de arte, y que entiende el arte como “el resultado de una accién”.

El minimalismo, estilo que se caracteriza por la simplicidad de las formas, aparecio a partir de la década
de los afios 60; Robert Morris (1931-2018) se encargd de popularizarlo en Estados Unidos. El arte povera
(‘pobre’, en italiano), basado en la reutilizacion de los objetos y en el predominio de materiales humildes,
fue caracteristico de la Europa de los afios 70, con el artista Michelangelo Pistoletto (1933) a la cabeza.
De forma paralela se extendio el arte conceptual, cuyo punto algido se situa entre 1965 y 1975, y cuya
finalidad u objetivo era el de eliminar el objeto de la obra de arte; dentro de esta tendencia destacan dos
corrientes, el Land Art y Body Art. En la década de los afios 80 se produjo una revisién del pasado, es decir,
un intento de “retorno a la pintura” encabezada por artistas como David Salle (1952), Eric Fischl (1948) o
Bruce McClean (1944). Los afios 90 fueron la década de la recuperacién del orden. Mientras que, a
principios del siglo XXI, la eclosién de las nuevas tecnologias ha venido demostrando su violenta irrupcién
en la produccion artistica.

3. Expligue las principales tendencias artisticas catalanas en la segunda mitad del siglo XX.

Después de la Guerra Civil espafiola y de la consiguiente crisis cultural, derivada del exilio de buena
parte de los artistas y de la represion ejercida por la dictadura franquista, a finales de los afios 40, el
panorama artistico cataldan empieza a recuperarse, a través de exposiciones en galerias particulares, y de
movimientos culturales como el Circulo Maillol. Surge asi una nueva generacion de artistas jovenes, entre
los que destacan el grupo que formard Dau al Set, creado en 1948 alrededor de la revista que lleva el
mismo nombre, que perduraria hasta 1956. Esta formado por Antoni Tapies (1923-2012) y Joan Brossa
(1919-1998), entre otros. Son los primeros que conectan con las corrientes europeas, haciendo un arte
gue evoluciona desde un cierto surrealismo magico hacia el informalismo mas o menos abstracto. Muchos
de ellos evolucionaron al informalismo. Destacamos, entre las obras de Antoni Tapies, Homenaje a Picasso
(1981), en el Parque de la Ciudadela de Barcelona, y de Joan Brossa, Poema visual transitable en tres
partes (1984), en Barcelona.

En escultura, el principal nombre de estos ultimos afios es Josep Maria Subirachs (1927-2014),
formado en el Novecentismo. Evoluciona a un estilo expresivo y esquematico para finalizar en la
abstraccion. Es autor de la Fachada de la Pasién de la Sagrada Familia.

En cuanto a arquitectura, en los afios 1950, pasada la crisis de posguerra, surgié un nuevo intento de
revitalizacion con el Grupo R, que sintetiza la tradicidn mediterrdnea catalana con las corrientes
internacionales de vanguardia. Destacamos el Hotel Park (1950-1953), en Barcelona, de Antoni de
Moragas (1913-1985) y las Torres Trade (1966-1969), también en Barcelona, de José Antonio Coderch
(1913-1984) y Manuel Valls (1912-2000). Entre los afios 1960 y 1970, surgié la denominada Escuela de
Barcelona, heredera del Grupo R, que se adscribe al neorrealismo italiano que triunfaba, por aquel
entonces, a nivel internacional, combinando un lenguaje constructivo racionalista con el empleo de
materiales tradicionales, poniendo especial énfasis en la funcionalidad y el disefio. Destacan Federico
Correa y Alfons Mila (1924-2009), que formaron equipo, autores del Edificio Monitor (1969-1970) en
Barcelona. Durante los afios 80, la arquitectura se adscribe a las nuevas tendencias postmodernas, que
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destacan por la libre utilizacion de los lenguajes histéricos, con tendencia al eclecticismo. EI maximo
exponente de esta corriente serd Ricard Bofill, autor del Teatro Nacional de Catalufia (1991-1996).

En cualquier caso, la situacién politica en la Espafia de la transicion hace que el panorama artistico sea
diferente del de otros paises. Aqui no tienen eco movimientos como el pop-art o el hiperrealismo. Tan
solo a partir de los afios 80 se atisba una cierta normalizaciéon, apareciendo artistas que se adscriben al
arte conceptual de moda en aquellos momentos. A partir de esta década, surgen las tendencias
postmodernas, reinterpretacién de estilos anteriores que da libertad al artista para utilizar cualquier
técnica o estilo y transformarlos de forma personal. Uno de sus mdximos exponentes es Miquel Barcelo,
artista mallorquin instalado en Barcelona (Big Spanish dinner, 1985).

Para resolver este ejercicio he utilizado los conocimientos adquiridos en la siguiente bibliografia:

Antigliedad, M.D., Nieto, V., Tusell, G. y Alonso, M. (2023). El siglo XX: la vanguardia fragmentada.
Universitaria Ramon Areces.

Ballesteros, E. (2015). Arte en la segunda mitad del siglo XX. Hiares Multimedia.

Ramirez, J. A. (dir.), Brihuega, J., Reyero, C., Solana, G., Hernando, J., Raquejo, T., Sainz, J. y San Martin,
F. ). (2018). Historia del Arte. 4. El Mundo Contempordneo. (22 ed.). Alianza.

Triadd, J. R. (1994). Arte en Cataluia. Catedra.

VV. AA. (2011). Mil obras para descubrir el Arte. Ediciones Larousse.
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Elaboracion de la situacion de aprendizaje

1. Describa el desarrollo de una situacidn de aprendizaje con actividad complementaria, teniendo en

cuenta las actividades de aprendizaje, la organizacion y el trabajo del alumnado, asi como las

estrategias para garantizar la participacion de todo el alumnado.

La situacidn de aprendizaje que se plantea trata bajo el titulo "¢ Cémo moldea el arte contemporaneo
nuestra identidad cultural?" se centra en explorar las manifestaciones culturales y artisticas
contemporaneas, especificamente las tendencias artisticas posteriores a la Segunda Guerra Mundial. El
centro de interés de esta actividad sera la visita al Museo de Arte Contemporaneo de Barcelona (MACBA),
ubicado en el corazén de la ciudad, donde los estudiantes podran apreciar obras de arte representativas
de ese periodo artistico.

Durante la visita al MACBA, los estudiantes tendran la oportunidad de sumergirse en el vibrante
panorama artistico del arte contempordneo y de explorar obras de arte significativas pertenecientes a
este periodo histdrico. A través de la observacién directa de estas obras y de la interaccién con el entorno
del museo, los estudiantes podran analizar y reflexionar sobre cémo el arte contemporaneo ha
contribuido a moldear nuestra identidad cultural y a reflejar los cambios y desafios de la sociedad
moderna.

La referencia curricular para el planteamiento de esta situacién de aprendizaje es el Decreto
175/2022, de 27 de septiembre, de ordenacion de las ensefianzas de la Educacién Secundaria Obligatoria.
Nos encontramos en un instituto ubicado en el area metropolitana de Barcelona, nuestro grupo es 4.2Ay
tiene 25 estudiantes, entre los que destaca una alumna de reciente incorporacion al sistema educativo
cataldn.

El proyecto final consistira en realizar cinco carteles publicitarios digitales sobre cinco tendencias
artisticas diferentes, todas ellas posteriores a la Segunda Guerra Mundial mediante la metodologia activa
del aprendizaje cooperativo de caracter competencial y la exposicion oral de los resultados obtenidos
ante el resto de la clase.

La propuesta metodoldgica que se formula parte del Disefio Universal para el Aprendizaje (DUA),
basado en tres principios, ofrecer multiples formas de motivacidén, de representacién, de accion y
expresion. El cual se organiza en tres fases fundamentales para las actividades: inicio y motivacién,
desarrollo y estructuracién, aplicacién y evaluacion. Se graddan en cuatro niveles: actividades iniciales, de
desarrollo, de sintesis y estructuracién de los conocimientos y de aplicacién a nuevos contextos
favoreciendo la transferencia del aprendizaje. El profesorado tratara de motivar al alumnado fomentando
la creatividad y favoreciendo la aparicién de aprendizajes significativos y competenciales en un clima de
aceptacion mutua y cooperacion, atendiendo especialmente a la educacién emocional.

Para que nuestro alumnado obtenga un aprendizaje significativo, funcional y fomente su creatividad
pondremos en marcha un aprendizaje basado en proyectos con trabajo cooperativo. Para ello, tendremos
en cuenta una buena organizacion y disposicidén espacial del alumnado dentro del aula, a fin de que facilite
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el trabajo cooperativo, asi como la circulacién de la informacién, las interacciones entre el propio
alumnado y el tratamiento inclusivo durante el desarrollo de las actividades.

El tipo de grupo de aprendizaje que vamos a utilizar es el de los grupos informales de aprendizaje
cooperativo. Estos grupos van a operar durante el transcurso de la situacion de aprendizaje que nos
ocupa, mediante la puesta en comun de la informacidn obtenida por cada estudiante del grupo de manera
individual, la cual se habra de registrar en la carpeta de aprendizaje del alumnado del aula virtual.
Posteriormente, se realizara una exposicion colectiva durante la actividad complementaria. La actividad
de realizacion individual favorecera la reflexidon personal, mientras que la actividad en grupo promovera
el trabajo cooperativo.

Para llevar a cabo este proyecto necesitaremos de una sesién de clase de preparacién y una segunda
para visitar el MACBA, dentro de lo que seria la actividad complementaria.

En la primera sesidn tendra lugar la evaluacién inicial. Haciendo uso del caiién y la pizarra digital, se
proyectard una presentacién multimedia con cinco imdgenes sobre las cinco tendencias artisticas que
seran objeto del proyecto. Partiendo de estas imagenes, y como actividad inicial (A1) de exploracion de

ideas previas, se realizard un comentario colectivo de cada obra, buscando la maxima participacion del
alumnado en el comentario formulando preguntas significativas e interpeldndole directamente para que
se involucre y participe.

Para la evaluacion formadora, y como actividad de desarrollo (A2) de nuevos contenidos, el alumnado

realizard un comentario artistico de una de las obras proyectadas siguiendo las pautas de comentario
facilitadas por el profesorado. Esta tarea la realizard el alumnado en casa y la subiran a la carpeta de
aprendizaje del aula virtual para su correccién.

A continuacidn, se procedera al agrupamiento del alumnado en pequefios grupos de cinco estudiantes
cada equipo y de composicidn heterogénea en género, etnia, intereses, capacidades, ritmos, motivacién
y rendimiento, con el fin de favorecer el equilibrio en el aprendizaje cooperativo. El grupo pequefio
consigue integrar aprendizajes significativos e implicar al alumnado de manera directa en su proceso de
aprendizaje, permite la sociabilidad y desarrolla el sentido de la responsabilidad y el trabajo en equipo.

A cada grupo se le repartira una tendencia y un artista principal que tienen que investigar. Después,
el alumnado procederd a la busqueda de informacién en Internet haciendo uso de los ordenadores
portatiles facilitados por el centro educativo. Los temas por investigar son los siguientes:

Grupo 1. Action Painting (Jackson Pollock)
Grupo 2. Informalismo (Antoni Tapies)

Grupo 3. Pop Art (Andy Warhol)

Grupo 4. Hiperrealismo (Antonio Lépez)

Grupo 5. Arte povera (Michelangelo Pistoletto)
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Continuando con la evaluacién formativa y formadora, antes de finalizar la sesién y como actividad de
sintesis y estructuracidn (A3) de los conocimientos, se procedera a la puesta en comun de la informacién

gue previamente han buscado de manera individual y al montaje del cartel publicitario sobre una de las
tendencias y sus artistas representativos, y que subirdn a su carpeta de aprendizaje del aula virtual para
su correccion con una rubrica en la evaluacion calificadora. Para ello, utilizaremos la aplicacion informatica
Canva, que permite la realizacion de carteles digitales en diversos formatos. Lo que se pretende es que
cada grupo presente un cartel original y creativo que contenga la siguiente informacién:

1. Tendencia artistica.

2. Fotografia del artista representativo y breve resumen de su vida y obra, acompaiiada de imagenes.
3. Otros artistas y obras, acompaiadas de imdgenes, pertenecientes a la misma tendencia.

4. Reflexidn final sobre el papel de los museos en la conservacion del patrimonio cultural y artistico.

A lo largo de la sesion el profesorado supervisara el trabajo de los grupos y resolverd todas las dudas
que se le planteen al alumnado, ayudandoles a organizar la informacién recabada y aportando ideas para
completar los carteles publicitarios, relacionando diferentes contenidos de la situacién de aprendizaje
como base para el desarrollo competencial. Ademads, utilizando el ordenador del aula con conexién a
Internet, el profesorado podra realizar busquedas y consultas de interés para el alumnado, a fin de
enriquecer el contenido registrado en los carteles publicitarios sobre las tendencias artisticas posteriores
a la Segunda Guerra Mundial. Antes de finalizar la sesidn, el profesorado se asegurara de que todos los
equipos de trabajo han completado el cartel publicitario.

En la segunda sesidn finalizaremos la evaluacidn formativa. Se pondra en marcha una actividad de
sintesis y aplicacién (A4) de los conocimientos aprehendidos, a fin de que el alumnado logre dominar

rutinas y ensaye procesos mas complejos, que consiste en la visita al MACBA. Recorreremos todas sus
exposiciones, tanto las permanentes como las temporales, y cada grupo sera el encargado de explicar
oralmente la tendencia artistica y el artista trabajado al resto de sus compafieros y comparieras. Se ha de
procurar que en la exposicion participe todo el alumnado del grupo.

En cuanto a la atencién a la diversidad del alumnado, tal y como hemos dicho, en el grupo contamos
con una alumna de origen extranjero que se ha incorporado tardiamente al sistema educativo catalan. Se
pondra en marcha el protocolo de seguimiento y acompanamiento elaborado por el equipo de
asesoramiento y orientacién psicopedagogica (EAP) del centro educativo, con el objetivo de
proporcionarle los apoyos necesarios. De este modo, la alumna se integrara en uno de los grupos de
trabajo formados, en el cual asumird un rol protagonista. Ademas, el profesorado le facilitard como
material complementario de apoyo esquemas y resimenes de las tendencias y artistas que va a investigar
en su lengua materna.

2. Concrete los aprendizajes competenciales que prevé que adquieran los estudiantes.

Para la situacion se elaboraran unos objetivos de aprendizaje competenciales, que son metas para
alcanzar por el alumnado, tienen como marco de referencia los objetivos de la etapa de la ESO
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establecidos en el articulo 4 del Decreto 175/2022, estdn expresados en términos de habilidades y
competencias, cuyas letras identificativas aparecen detrds de cada uno de los objetivos de aprendizaje
formulados. También estan relacionados con los criterios de evaluacién presentes en la situacion de
aprendizaje. El propdsito de los aprendizajes competenciales es concretar las competencias especificas
implicadas en la situacién de aprendizaje, garantizando que puedan evaluarse a través de los criterios de
evaluacion.

El resultado son dos aprendizajes concretos, evaluables y coherentes con las actividades de la
propuesta de aprendizaje. Junto a cada aprendizaje deseado se indica el criterio de evaluacién vy la
actividad competencial con la que se relaciona, y con cuya realizacion el alumnado sera capaz de:

Objetivo de aprendizaje 1: investigar las tendencias artisticas posteriores a la Segunda Guerra Mundial,
desarrollando habilidades de investigacidon y conocimiento en las ciencias sociales, con el fin de identificar
y analizar las caracteristicas y los representantes mas significativos de estas tendencias artisticas. (a, b, e,
h,1,0) (A2 y A3) (1.1.y 1.3.)

Objetivo de aprendizaje 2: valorar el significado reivindicativo de las tendencias artisticas estudiadas,
desarrollando habilidades de valoracién critica y comprensién del patrimonio cultural y artistico, con el
fin de apreciar el papel que los artistas han jugado en la expresion de identidades y desafios culturales a
través del arte. (a, b, e, h, |, 0) (A4) (7.4.)

Tras haber definido los aprendizajes competenciales que se esperan alcanzar con esta situacion, es
importante destacar las competencias especificas que se trabajardn. Estas competencias especificas son
habilidades y conocimientos concretos que se adquieren en el contexto de una materia especifica, en este
caso, Ciencias Sociales: Geografia e Historia.

Las competencias especificas son esenciales para el desarrollo integral del alumnado, ya que permiten
la aplicacidon de los saberes basicos de la materia en situaciones de aprendizaje précticas y significativas.
En este sentido, las competencias especificas que se trabajaran en esta situacién de aprendizaje estan
estrechamente vinculadas con los aprendizajes competenciales previamente definidos a través de los
criterios de evaluacion.

A continuacidn, se indican las competencias especificas y los indicadores operativos del perfil de salida
del alumnado al término de la ensefianza basica, relacionados con cada competencia especifica, que
concretan el grado de adquisicién de las competencias clave. Al trabajar las siguientes competencias
especificas se esta consiguiendo el desarrollo de sus correspondientes competencias clave, tal y como
indica cada descriptor operativo.

COMPETENCIA ESPECIFICA 1

Buscar y tratar informacién que permita interpretar el presente y el pasado, aplicando los
procedimientos de la busqueda histérica y geografica a partir del andlisis critico de datos procedentes de
fuentes analdgicas y digitales, para transformarlo en conocimiento y comunicarlo a través de diferentes
formatos.
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Indicadores operativos. CCL1, CCL2, CPSAA3, CD1y CD2.

CCL1. Se expresa de forma oral, escrita, signada o multimodal con coherencia, correccion y
adecuacion a los diferentes contextos sociales, y participa en interacciones comunicativas con actitud
cooperativa y respetuosa tanto para intercambiar informacion, crear conocimiento y transmitir opiniones,
como para construir vinculos personales.

CCL2. Comprende, interpreta y valora con actitud critica textos orales, escritos, signados o
multimodales de los dmbitos personal, social, educativo y profesional para participar en diferentes
contextos de manera activa e informada y para construir conocimiento.

CPSAA3. Comprende proactivamente las perspectivas y las experiencias de las demds y las
incorpora a su aprendizaje, para participar en el trabajo en grupo, distribuyendo y aceptando tareas y
responsabilidades de manera equitativa y empleando estrategias cooperativas.

CD1. Realiza busquedas avanzadas en internet atendiendo a criterios de validez, calidad,
actualidad y fiabilidad, seleccionando los resultados de manera critica y archivdndolas para recuperar,
referenciar y reutilizar estas investigaciones con respecto a la propiedad intelectual.

CD2. Gestiona y utiliza su propio entorno personal digital de aprendizaje permanente para
construir nuevo conocimiento y crear contenidos digitales, mediante estrategias de tratamiento de la
informacion y el uso de diferentes herramientas digitales, seleccionando y configurando la mds adecuada
en funcion de la tarea y de sus necesidades en cada ocasion.

COMPETENCIA ESPECIFICA 7

Identificar los fundamentos que sostienen las identidades personales y colectivas desde una
perspectiva intercultural, respetando los sentimientos de pertenencia, y valorar las diversas
manifestaciones culturales y artisticas y el patrimonio material e inmaterial para contribuir a la cohesién
social y a los valores que emanan de una ciudadania europea responsable y solidaria.

Indicadores operativos. CC1 Y CCEC1.

CC1. Analiza y comprende ideas relativas a la dimension social y ciudadana de su propia identidad,
asi como a los hechos culturales, historicos y normativos que la determinan, demostrando respeto por las
normas, empatia, equidad y espiritu constructivo en la interaccion con los demds en diferentes contextos
socioinstitucionales.

CCEC1. Conoce, aprecia criticamente, respeta y promueve los aspectos esenciales del patrimonio
cultural y artistico de cualquier época, valorando la libertad de expresion y el enriquecimiento inherente a
la diversidad cultural y artistica, para construir su propia identidad.

En esta situacion también se trabajaran varias competencias transversales:

Competencia ciudadana: los estudiantes se involucrardn en la comunidad de su aula para investigar y
presentar sobre diferentes tendencias artisticas y artistas. Esto les permitira apreciar la diversidad
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cultural y artistica y entender cémo estas tendencias y artistas han contribuido a nuestra identidad
cultural. Ademas, al trabajar en grupos, los estudiantes aprenderdn a cooperar y colaborar con los
demds, lo que fomentara la convivencia y la cohesién social.

Competencia emprendedora: los estudiantes tomaran la iniciativa para investigar sobre diferentes
tendencias artisticas y artistas y para crear carteles publicitarios. Esto les permitira desarrollar
habilidades de planificacidn, organizacién y gestién de proyectos. Ademas, al presentar sus hallazgos
a la clase, los estudiantes tendran la oportunidad de comunicar sus ideas y soluciones de manera
efectiva.

Competencia personal, social y de aprender a aprender: los estudiantes aprenderan a regular sus
emociones y a trabajar en equipo. También aprenderan a organizar y gestionar su propio aprendizaje,
a buscar y seleccionar informaciéon de manera auténoma, y a reflexionar sobre su proceso de
aprendizaje.

Competencia digital: los estudiantes utilizaran herramientas digitales, como la aplicacién informatica
Canva, para crear carteles publicitarios. Esto les permitird desarrollar habilidades digitales y aprender
a utilizar las tecnologias digitales de manera segura, saludable, sostenible, critica y responsable.

Estas competencias transversales se abordardn de manera coherente y efectiva a lo largo de la
situacién de aprendizaje, asegurando un aprendizaje integral y significativo para el alumnado.

A través de las competencias transversales se abordan varios vectores clave de manera integral:

Aprendizajes competenciales: los estudiantes desarrollaran competencias esenciales como la
investigacidn, la colaboracién, la organizacién y la expresidn artistica a través de las actividades
propuestas, lo que promueve un aprendizaje profundo y funcional.

Perspectiva de género: todas las actividades estan disefiadas para ser inclusivas y respetar la igualdad
de género. Ademas, a través de la investigacion de diferentes artistas y tendencias artisticas, los
estudiantes podran explorar y discutir las contribuciones de artistas de diferentes géneros,
promoviendo asi una educacion integral.

Universalidad del curriculo: las actividades estan disefiadas para ser accesibles para todos los
estudiantes, independientemente de sus habilidades o conocimientos previos, garantizando la
inclusion efectiva y el éxito educativo.

Calidad de la educacién de las lenguas: las actividades implican la lectura, escritura y discusién en el
idioma de instruccién, lo que contribuye al dominio de la lengua. Ademas, estas actividades pueden
ser una oportunidad valiosa para los estudiantes que se han incorporado recientemente al sistema
educativo cataldn para practicar y mejorar su habilidad en el idioma.

Ciudadania democratica y consciencia global: al explorar diferentes tendencias artisticas y artistas de
todo el mundo, los estudiantes desarrollaran una mayor conciencia global. Ademas, al trabajar en
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grupos, aprenderan a cooperar y colaborar con los demds, lo que promovera la ciudadania
democratica.

Bienestar emocional: los estudiantes exploraran sus reacciones emocionales hacia diferentes
tendencias artisticas y artistas. Trabajaran en grupos, aprendiendo a manejar las dindmicas de grupo
y a navegar por diferentes emociones. Ademas, la creacidn de carteles publicitarios proporcionard una
salida creativa para expresar sus emociones, contribuyendo a su bienestar emocional.

3. Especifique los elementos relacionados con la evaluacién de los aprendizajes previstos.

En el marco legal del Decreto 175/2022 y dentro de la materia Ciencias Sociales: Geografia e Historia

en 4.2 de ESO, la situacidon de aprendizaje "éCédmo moldea el arte contempordneo nuestra identidad
cultural?" propuesta para el estudio de las manifestaciones culturales y artisticas contemporaneas,
especificamente las tendencias artisticas posteriores a la Segunda Guerra Mundial, partirda de los

siguientes saberes basicos:

B. Sociedad y territorios.
e Investigacion en las ciencias sociales.
e Cultura, artes y patrimonio.

En el articulo 23 del Decreto 175/2022 que establece el curriculo de Educacion Secundaria Obligatoria
en nuestra comunidad auténoma se establecen las caracteristicas y las normas basicas conforme a las
cuales se llevara a cabo la evaluacién del alumnado.

De su lectura se deduce que la evaluacién del aprendizaje del alumnado sera continua, es decir, se
realizard a lo largo de todo el proceso de ensefanza y aprendizaje; sera formativa, para identificar las
dificultades de aprendizaje del alumnado y ayudarle a superarlas; y serd global, de modo que se tendra
en cuenta el grado de adquisiciéon de los objetivos y las competencias establecidas para la etapa en el
Perfil de salida del alumnado.

A continuacioén, se indican los criterios de evaluacién asociados a su correspondiente competencia
especifica del Decreto 175/2022 que establece el curriculo de Educacion Secundaria Obligatoria en
nuestra comunidad auténoma para la materia de Ciencias Sociales: Geografia e Historia en cuarto curso.
Se incluyen también los indicadores de evaluacién que concretan a los criterios y que permiten graduar
los desempefios que los describen en conductas observables y medibles, junto con las actividades de
evaluacion y su procedimiento de evaluacion.

Criterio de evaluaciéon 1.1. Desarrollar estrategias de busqueda, tratamiento y organizacion de la
informacidn para la resolucién de demandas relacionadas con hechos y procesos relevantes del presente
y del pasado. (Competencia especifica 1)

1.1.1. Aplicar estrategias efectivas de busqueda, tratamiento y organizacion de la informacidon para
investigar y presentar las caracteristicas y los autores de las tendencias artisticas posteriores a la Segunda
Guerra Mundial.
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Realiza un comentario artistico de una de las obras proyectadas siguiendo las pautas de comentario
facilitadas por el profesorado. Esta tarea la realizards en casa y la subirds a la carpeta de aprendizaje
del aula virtual para su correccion. (Comentario artistico)

Criterio de evaluacién 1.3. Elaborar y comunicar los conocimientos adquiridos mediante recursos
expresivos que incorporen diferentes lenguajes y formatos, empleando las posibilidades que ofrecen los
entornos y recursos digitales. (Competencia especifica 1)

1.3.1. Elaborar y comunicar de manera efectiva los conocimientos adquiridos sobre las tendencias
artisticas posteriores a la Segunda Guerra Mundial, utilizando recursos expresivos que incorporan
diferentes lenguajes y formatos, y aprovechando las posibilidades que ofrecen los entornos y recursos
digitales.

Participa en la puesta en comun de la informacidon que previamente has buscado de manera individual
y colabora en el montaje del cartel publicitario sobre una de las tendencias y sus artistas
representativos. (Reto)

Criterio de evaluacién 7.4. Valorar, proteger y conservar algunos elementos del patrimonio artistico,
histérico y cultural, material e inmaterial, como fundamento de las diversas identidades colectivas y de la
cohesion social y como disfrute de los pueblos. (Competencia especifica 7)

7.4.1. Valorar elementos del patrimonio artistico, histérico y cultural, material e inmaterial, como
fundamento de las diversas identidades colectivas y de la cohesidn social, y como disfrute de los pueblos,
a través de la apreciacion del papel que los artistas han jugado en la expresion de identidades y desafios
culturales a través del arte.

Investiga en grupo una de las tendencias artisticas y un artista, posteriores a la Sequnda Guerra
Mundial, y preparad una presentacion oral que incluya los hallazgos de vuestra investigacion, que
presentaréis al resto del grupo durante la visita al museo MACBA. (Exposicion oral)

Es importante destacar que los criterios de evaluacién mencionados se aplicaran en sesiones
diferentes. Los criterios de evaluacién 1.1 y 1.3 se trabajardn durante la sesién en el aula, donde los
estudiantes investigaran y presentaran informacién sobre las tendencias artisticas posteriores a la
Segunda Guerra Mundial y colaboraran en la creacion de un cartel publicitario detallado sobre una de las
tendencias y sus artistas representativos. El criterio de evaluacién 7.4 se trabajara durante la visita al
Museo de Arte Contemporaneo de Barcelona (MACBA), donde los estudiantes utilizaran la informacion
recopilada para preparar y presentar una exposicién oral sobre una de las tendencias artisticas y un
artista, posteriores a la Segunda Guerra Mundial. Ambos criterios de evaluacion contribuirdn a la
calificacidn final de la situacion de aprendizaje. Esto significa que el desempefio de los estudiantes en
ambas sesiones sera evaluado y considerado para determinar su nivel de comprensidn y aplicacién de los
conceptos y habilidades ensefiados durante toda la situacion de aprendizaje.

Las técnicas de evaluacion que utilizaremos seran el analisis de las producciones del alumnado y la
observacion sistematica del desempefo adquirido por el alumnado en relacién con las competencias, el
trabajo de los saberes basicos y el nivel conseguido en los criterios de evaluacion.
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En el proceso intervienen como agentes el profesorado y el alumnado. Todo ello se realiza mediante
la heteroevaluacidn, la autoevaluacién y la coevaluacidn gracias al uso de rubricas de evaluacién, que
permitiran la evaluacion directa por parte de la persona docente y la participacién del alumnado como
agente evaluador.

Los procedimientos de evaluacidon que vamos a emplear permiten la recogida de evidencias del grado
de adquisicién de los aprendizajes de la situacién de aprendizaje, son los siguientes:

Comentario artistico. Se revisaran en el aula y se corregiran mediante el uso de rubricas de evaluacion
los comentarios de las obras de las tendencias artisticas posteriores a la Segunda Guerra Mundial.

Reto (cartel publicitario). Se pautaran, supervisaran y evaluardn mediante ruabricas de evaluacién las
actividades que dan solucién al reto planteado a través de la creacion de un cartel publicitario
detallado sobre una de las tendencias y sus artistas representativos.

Exposicidn oral. Se revisard y corregira la exposicién oral que los estudiantes realizaran durante la
visita al Museo de Arte Contemporaneo de Barcelona (MACBA), donde presentaran una exposiciéon
oral sobre una de las tendencias artisticas y un artista, posteriores a la Segunda Guerra Mundial. Esta
revision y correccién se realizard teniendo en cuenta la claridad de la presentacién, la precision de la
informacién presentada, la capacidad de respuesta a las preguntas y la habilidad para mantener el
interés de la audiencia.

Los instrumentos de evaluacion, que nos permitiran registrar y calificar las evidencias del aprendizaje
del alumnado en las actividades de evaluacion, son las rubricas del comentario artistico, el cartel
publicitario sobre una de las tendencias y sus artistas representativos, y la exposicién oral durante la visita
al Museo de Arte Contempordneo de Barcelona (MACBA).

En la calificacion de la situaciéon de aprendizaje se valorara la actividad individual (comentario
artistico), la colaboracion del alumnado con su grupo de trabajo cooperativo en la elaboracion del cartel
publicitario sobre una de las tendencias y sus artistas representativos, y la preparacién y presentacion de
una exposiciéon oral sobre una de las tendencias artisticas y un artista, posteriores a la Segunda Guerra
Mundial, durante la visita al MACBA.

Se mantendra una comunicacion fluida y se facilitara toda la informacidn al alumnado y a sus familias
acerca del proceso de evaluacidén y calificacidn a través de la plataforma educativa del Departamento de
Educacidn de la Generalitat de Catalufia, proporciondandoles los criterios de evaluacion y de calificacidn,
para que comprendan el proceso de evaluacién y calificacion en su conjunto, que sea transparente y
objetiva. XTEC-Xarxa Telematica Educativa de Catalunya.

En resumen, se ha formulado una sesidon de una situacion de aprendizaje con un aprendizaje
cooperativo basado en proyectos a través de una secuencia de actividades clara y graduada en dificultad
gue contiene los elementos necesarios para su presentacion y trabajo en clase. Se han senalado los
objetivos de aprendizaje, las competencias especificas y los indicadores operativos que se van a trabajar
con la situacién de aprendizaje planteada. Ademas, se han indicado los saberes basicos implicados y se ha
propuesto la forma mediante la cual se evaluara haciendo uso de los criterios de evaluacién. Se ha hecho
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hincapié en cdmo se abordaran varias competencias transversales y los vectores clave durante la sesidn,
asegurando un aprendizaje integral y significativo para los estudiantes. También se ha destacado que los
criterios de evaluacién se aplicaran en dos sesiones diferentes que forman parte de una situacién de
aprendizaje mas amplia, y que ambos contribuirdn a la calificacion final de la situacién de aprendizaje.

Esta propuesta metodoldgica se ha contextualizado en un centro que dispone de los recursos
necesarios, en caso contrario se pondria en marcha una propuesta alternativa que, en cualquier caso, se
adaptaria siempre a las necesidades de nuestro alumnado atendiendo a su diversidad bajo la dptica del
sistema educativo inclusivo.

Para la elaboracidn de esta situacién de aprendizaje se ha empleado la siguiente bibliografia:

Departament d’Educacié. El nou curriculum. Una oportunitat per aprendre amb sentit. Generalitat de
Catalunya. https://projectes.xtec.cat/nou-curriculum/

Departament d’Educacié (2022). Document de suport per a les programacions de les situacions
d’aprenentatge. Generalitat de Catalunya.

Valls Corrochano, R. (2022). Programacion diddctica y situaciones de aprendizaje desde la LOMLOE.
Espana: Universo de letras.
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