TEMA 1. INTRODUCCIÓN AL LENGUAJE ARTÍSTICO.

1. Qué es el arte.

2. La importancia de saber mirar.

3. Los estilos.

4. El análisis de las obras de arte.

a. El análisis en arquitectura.

b. El análisis en escultura.

c. El análisis pictórico.

d. Las artes “menores”.

e. Los medios audiovisuales de comunicación de masas.



1. QUÉ ES EL ARTE.

Lo primero que debemos preguntarnos es qué es el arte y porqué lo historiamos. ¿Cuándo consideramos que una pintura, un grabado, etc., es una obra de arte y porqué? 
Qué es el arte es una pregunta que se repite a lo largo de la historia y a la que nunca se da una respuesta definitiva, es más, en la actualidad parece imposible llegar a definirlo. 

Algo que sí se puede afirmar es que el arte causa sensaciones en el espectador a través del uso de un lenguaje propio, y en esta idea tenemos ya un primer punto para su definición. Dichas sensaciones pueden ser estéticas (belleza), simbólicas (contenidos políticos), etc. (el arte provoca rechazo, asombro, etc.), pero todas ellas requieren de un proceso intelectual para convertirse en una emoción ante su contemplación. 

El arte es el acto por el cuál, valiéndose de la imagen, el sonido, el movimiento, etc., el hombre imita o expresa lo material o lo inmaterial y crea copiando, evocando o inventando. Este acto creador es inherente al hombre, pues se manifiesta en sus etapas iniciales humanas (infancia) y colectivas (Prehistoria). Es una forma de comunicarse, y por tanto posee un lenguaje propio, que a veces es fruto del contexto histórico, pero en ocasiones responde a la libertad creadora del artista. Así que, el fin último del arte no es mostrar la belleza, sino transmitir una idea y causar sensaciones, y por ello su lenguaje no busca sólo formas hermosas. No se puede considerar arte exclusivamente a aquella obra realizada mediante el uso de la belleza formal, sino que también lo es aquella que utiliza formas no bellas, englobándose en este campo manifestaciones tan importantes como las pinturas negras de Goya, el cubismo y la abstracción.

2. LA IMPORTANCIA DE SABER MIRAR.

Para poder sentir y entender completamente una obra hay que contemplarla y reflexionar sobre ella, y tanto la contemplación como la reflexión requieren de un proceso previo de formación del espectador. Un ejemplo claro se ve en muchas de las pinturas mitológicas que, en múltiples ocasiones, incluyen elementos simbólicos o un trasfondo de carácter moralizante, o en la pesadez o dinamismo de los edificios, que provocan al espectador sensaciones muy distintas (frente al clasicismo y la sobriedad escurialenses piénsese en el dinamismo de las obras de Gaudí).

Para poder mirar una obra y obtener de ella todo lo que puede ofrecernos debemos formarnos en tres aspectos:

· Conocer las formas con las que se construyen las manifestaciones artísticas, especialmente las de las artes mayores. 

· Saber interpretar el lenguaje artístico de las obras para obtener de ellas los mensajes e intenciones de los autores. 
· Analizar, entender y valorar el contexto histórico e ideológico en que son realizadas las obras de arte. Éstas no se crean de una manera determinada porque sí, por deseo exclusivo del artista, sino que responden y están siempre en relación con el contexto histórico en el que son desarrolladas.

Así que, además de ejercitar la mirada, hay que formarla para que pueda realizar una buena percepción, aprendiendo a distinguir los elementos formales y su valor, lo que nos facilitará el acceso al mensaje de la obra. Un uso correcto de las formas por parte del artista sirve para provocar determinados efectos y percepciones en el espectador. Pero además de usar determinadas formas, el artista las dispondrá con una estructura, la cuál también condiciona la percepción del espectador, las sensaciones que recibe. De la estructura forman parte elementos como la luz, el color o la composición, los cuales son utilizados en muchas ocasiones para facilitarnos el acceso al significado de la obra, a lo que el artista quiere o quiso decirnos con ella. Determinadas obras con un mismo tema no transmiten el mismo significado. Esto se hace evidente si comparamos el uso que se hace de la composición en un tema tan universal como el desnudo. 
Por último, y en relación clara con el significado, debemos buscar en una obra el mensaje que el artista quiere transmitirnos, el cuál va a estar en estrecha relación con el contexto histórico en que dicha obra ha sido realizada y con la función que cumple (mágica, religiosa, etc.). Podemos distinguir varios tipos de mensajes:

· Propagandístico: exalta a un personaje o una idea, y es frecuente en el caso de las obras de tema político o religioso. 

· Intelectual: se vincula con la transmisión de conceptos abstractos, emociones, etc. Es uno de los más complejos de identificar, porque generalmente se transmite mediante el uso de formas lejanas de las reales, siendo frecuente la abstracción formal. 

· Sensorial: se identifica en aquellas obras en las que el artista no quiere transmitir o mostrar una idea, sino que tan sólo busca provocar una emoción, una sensación. Para lograr causar esa emoción se sirve generalmente de formas próximas a la realidad, incluso intentando imitarla. 
· Simbólico: se da en aquellas obras en las que se esconde una segunda lectura más allá de la mostrada directamente al espectador. Es frecuente en las obras mitológicas, que son utilizadas como fábulas moralizantes. 
· Historicista: cuando se busca narrar un hecho histórico, sea con fines propagandísticos o no. Es muy frecuente que se recurra a representar hechos históricos del pasado para narrar, de manera oculta (como en el mensaje simbólico), hechos del presente en el que ha sido realizada la obra. 

· Social: está relacionado con la exaltación de determinados grupos sociales o políticos  que están en el poder, que usan las obras de arte como un método más de difundir su ideología. Hasta que el artista no se liberó del mecenazgo y compuso sus obras libremente (arte contemporáneo), todas ellas se relacionaban con la persona o grupo que las financiaba, y quedaba en manos de la inteligencia del artista el poder incluir mensajes distintos a los buscados por el pagador. 

· Religioso: está en aquellas obras que buscan mover al espectador hacia la devoción a algún dios. Siempre está en relación con el contexto religioso en el que se creó la obra. 

3. LOS ESTILOS.

Formas, estructuras y significados hay muchos, pero lo cierto es que determinados modelos de ellos se han impuesto en la realización artística de los distintos periodos históricos, dando lugar al nacimiento de los estilos. La situación social, económica, cultural, religiosa, etc., de esas épocas se deja sentir en sus obras de arte. Por ejemplo, la situación de temor a Dios que vive la Europa cristiana en los siglos IX y X, determina unas manifestaciones artísticas que no tienen ningún parecido con las que por el mismo momento se hacen en la parte musulmana de la península Ibérica. 

Bajo el nombre de los estilos históricos se agrupan aquellas obras que disponen de unas características similares y fueron realizadas en el mismo periodo o por el mismo artista, sin que ello signifique que todas ellas tienen la misma calidad, el mismo valor, etc. Aún así, no debemos olvidar que un estilo siempre nace del anterior, por evolución u oposición, y que por ello en muchos momentos conviven obras de estilos distintos, y que elementos de estilos antiguos pueden ser recuperados en momentos muy posteriores. Esta idea ha hecho que se analicen los estilos con un carácter biológico, según el cual un estilo nace, llega a su plenitud y luego a su declive y degeneración. Así se establecen dentro de un mismo estilo fases que se repiten, la arcaica de formación, la clásica de plenitud, y la barroca que enmascara el agotamiento con la decoración. 

4. EL ANÁLISIS DE LAS OBRAS DE ARTE.

Vamos a ver cómo se comenta una imagen artística y cuáles son los elementos esenciales, en cuanto a morfología, que definen cada una de las expresiones, estudiando los lenguajes artísticos y las técnicas.

Pasos a seguir para comentar una diapositiva.

1 º Observar la imagen con detenimiento.

2 º Analizar y describir (brevemente). En este apartado debe tomarse en consideración el análisis formal, tipológico, temático, etc.
3 º Clasificación de la obra en un estilo, situándola dentro de él. Comentario estilístico.

4 º Relacionar la obra y el estilo con el contexto histórico que la genera.
5 º Situar la obra en la evolución artística de su autor, señalando su importancia en la Historia del Arte.

a. El análisis en arquitectura.

El fin de la arquitectura es crear un espacio que pueda ser utilizado por el hombre para un determinado fin, por eso los elementos formales se eligen en función de que sean más apropiados para alcanzar dicho fin. Por ejemplo, en una iglesia la disposición del edificio debe ser longitudinal para acoger a los fieles que miran al altar, pero en una capilla funeraria primará el uso de un espacio centralizado que destaque la figura o tumba del difunto. 
El uso combinado de ciertos elementos formales determina la aparición de los estilos, por eso, tras realizar el análisis formal podremos determinar a que estilo pertenece la obra. 

Elementos a analizar ante una obra arquitectónica:

· La planta. Es el dibujo arquitectónico del edificio en sección horizontal, es decir, es el dibujo que queda en el suelo si se levantan los muros. Es la mejor representación de la disposición y distribución de los distintos espacios. En ella deben distinguirse:

· El eje predominante: longitudinal o central.

· Compartimentación de espacios internos.

· Tipo de soportes: muros, columnas o pilares.

· Cubiertas: planas, abovedadas (cañón, arista, crucería, etc.), cupuladas (con o sin tambor, con nervios, etc.)

· Tratamiento de los muros: continuo o calado.

· Proporción. Relación de las partes con el conjunto.

· Proporcionado o armónico (utiliza un módulo para realizar y relacionar las partes con el todo). Característico de la arquitectura griega.

· Sin proporción. Característico del manierismo.

· La tipología del edificio.

· Religiosos: templos (iglesias, mezquitas, sinagogas....), baptisterios, etc.

· Civiles: tumbas, residencias, palacios, castillos, ayuntamientos, ocio (teatros, circos, anfiteatros....), etc.

· El material. Condiciona la realización arquitectónica (siempre es más ligero un edificio en ladrillo que uno en piedra) y la sensación que produce en el espectador. Puede ser pobre como el adobe y el ladrillo, o de mayor riqueza como el mármol, el hormigón o el hierro. Cuando se usa la piedra como material de construcción ésta puede estar trabajada en:

· Sillarejo irregular o mampostería.

· Sillería regular. En este caso, sus piezas pueden estar dispuestas:

· A soga

· A tizón



· A soga y tizón.

· En espiga.

· Almohadillado

· Elementos sustentantes. Son los que contribuyen a que el edificio gane altura, definiendo los espacios interiores y soportando los techos. Los más importantes son:

· Muros.

· Columnas. 

· Pilares.  



· Pilastras (pilar adosado a un muro, que tiene poco resalte y suele cumplir una función decorativa)

· Estípite (pilar en forma de tronco de pirámide invertida.

· Arcos.

· Elementos sostenidos. Son soportados por una estructura vertical.

· Dintel. Pieza horizontal cuyo uso determina una arquitectura arquitrabada de empujes verticales. 

· Arco. Pieza curva que determina la construcción de una arquitectura abovedada de empujes diagonales. Dentro de un edificio encontraremos arcos tectónicos y arcos decorativos. Existen multitud de tipos. Sus partes son:

· Trasdós.

· Intradós

· Rosca (amplitud del intradós al trasdós).

· Centro o centros (desde el que se traza el arco).

· Flecha (altura del centro a la clave)

· Jambas


· Luz (apertura del vano)

· Impostas (moldura a partir de la cuál se lanza el arco)

· Línea de impostas

· Dovelas (cada una de las piezas del arco)

· Salmer (primera dovela)

· Riñón (dovela que carga más peso)

· Clave
(dovela superior).

· Cubiertas. Sistema de cierre superior.

· Planas. Propias de una arquitectura adintelada o arquitrabada y realizadas generalmente en madera.

· A dos aguas. Determinadas por el uso de dinteles.

· Bóvedas. Delimitadas por arcos. 

· Cúpulas. Semiesféricas.




· Sobre pechinas. Cuando para pasar de un espacio cuadrado a uno circular se recurre a lanzar 4 triángulos curvos.

· Sobre trompas. Cuando para llegar al círculo se excavan 4 semicúpulas.

Una cúpula suele ir acompañada de un tambor donde se abre el cuerpo de luces y sobre el que se levanta el casquete cupular, y una linterna en su vértice central que permite la iluminación.

· Elementos decorativos (pináculos, frontones, etc.).

· Luz y color.  Ambos elementos ayudan a definir el espacio, especialmente la luz, y son fundamentales para causar ciertas sensaciones.

· En ocasiones la parte a analizar de un edificio es sólo su portada.

b. El análisis escultórico.

Al analizar una obra debemos atender a dos aspectos:

a. Aspectos técnicos.

· Material. De su uso dependerá la apariencia externa de la escultura y su tacto. Evidentemente influirá en los reflejos lumínicos, las sensaciones que transmite (delicadeza, rugosidad, frialdad, etc.), etc. Pero tan importante es el material que se utiliza como el tratamiento final que le da el escultor (pulimento, pátina, policromía, estofado
, encarnado
, etc.). Los más utilizados son mármol, bronce, madera, hierro, terracota, y en la actualidad se usan multitud de materiales.  

· Ejecución (técnica). Las técnicas de realización de una escultura son tres:

· Añadiendo. El escultor va creando los volúmenes. Se conoce como modelado cuando se utiliza sobre materiales blandos como la arcilla, soldadura cuando se usa en metal y encolado cuando se trata de esculturas de madera.

· Sustrayendo. El escultor obtiene el volumen quitando material de un bloque, es decir, que la escultura está dentro del bloque y hay que ir quitando lo que le sobra. Dada la dificultad de esta realización y la imposibilidad de subsanar errores, esta técnica requiere un gran trabajo previo por parte del artista. Se habla de esculpir en piedra y tallar en madera.

· Vaciado. Esta técnica consiste en sacar un molde de una obra o un modelado previo, que permite reproducir dicha obra tantas veces como se quiera en un material que pueda estar en estado líquido y luego endurecer, como es el caso del yeso (yeserías), cemento, plástico, etc. A lo largo de la Historia del Arte se ha usado la técnica de la cera perdida para crear esculturas de bronce hueco.

· Tipología. 

· Monumental.

· Exenta: Busto, estatua (yacente, sedente, orante, ecuestre, etc.), grupo.

· Relieve, que puede ser según su volumetría alto, medio bajo o hueco.

b. Aspectos formales.

· Tema. 

· Figurativo: Funerario, religioso, mitológico, etc.

· Abstracto.

· Volumetría.

· Punto de vista frontal: en esculturas adosadas a la arquitectura.

· Exenta y con múltiples puntos de vista, creando espacio a su alrededor.

· Movimiento.

· Estáticas. Están hechas para ser contempladas y se relacionan frecuentemente con divinidades.

· En reposo (sedente, yaciente, orante...). Las líneas de composición son calmadas y normalmente sólo hay una en la obra. 

· Dinámicas. Buscan representar una acción, y por ello recurren al uso de múltiples puntos de vista, líneas compositivas (diagonal, helicoidal, etc.), puntos de fuga, etc. Es frecuente el uso del contraposto
 y el movimiento de las ropas.

· Composición.

· Cerrada: la escultura se recoge sobre sí misma y limita así su movimiento.

· Abierta: se abre hacia el exterior, ampliando su espacio y su movimiento.

· Proporción.

· Proporcionada: referida a un módulo cuya repetición lleva a la belleza. Clásica.

· Desproporcionada. Anticlásica. Encuentra la belleza más allá de la forma.

· Masa (sensación de pesadez, aunque realmente la obra no pese).

· Pesadas, compactas, robustas.

· Ligeras.

· Combinación de materia y vacío para crear una escultura (Gargallo). 
· Luz. El escultor debe tener claro que tipo de luz ha de iluminar su obra, aunque luego al propietario no le quede tan claro. Evidentemente, el uso de uno u otro material dotará a la obra de un concepto lumínico distinto. Es evidente el uso de la luz para acentuar la volumetría de la obra y dotarla de movimiento, lo que puede verse en el tratamiento de los cabellos, los paños, etc.

· Policromía. Salvo en aquellas obras renacentistas y posteriores que por desconocimiento creyeron que el arte clásico no era policromo, y crearon por tanto sus obras carentes de todo color, en el resto de los estilos artísticos se ha recurrido al uso de la policromía como un modo de lograr mayor realismo (mundo clásico), expresividad (románico), esteticidad (arte moderno), etc

c. Análisis pictórico. 


La pintura es con mucho el arte más desarrollado y el que goza de mayor prestigio y reconocimiento entre el gran público. Resulta de la mezcla de los pigmentos (colorantes naturales o químicos) con algún aglutinante (sustancia que añadida a los pigmentos los dota de una consistencia fluida que permite extenderlos y conservarlos)
. Dependiendo de la técnica que se elija y de la cantidad y distribución de la masa pictórica se lograrán diferentes texturas, las cuáles son frecuentemente un modo de ayudar a la transmisión de sensaciones (ej. Pintura matérica de Pollock). Además, una vez realizada la pintura se la cubre con un barniz que la protege y la dota de brillo (sintéticos, clara de huevo, resinas naturales, etc.).

La pintura moderna ha añadido nuevos materiales a las obras (telas, arena, etc.).


Para analizarla debemos atender a dos aspectos al igual que hicimos en la escultura:

a. Aspectos técnicos.

· Tipo de soporte

· Muro: determina pinturas al fresco o al temple

· Tabla

· Lienzo

· Papel (acuarela, cartel....)

· Técnica con la que ha sido realizada:

· Fresco: técnica propia de la pintura mural que requiere preparar la pared antes de pintarla, humedeciéndola con una lechada de cal y arena (2:1) que constituye el revoque. Después se da una segunda capa más fina, el enlucido, con menos arena (1:1). Sobre este enlucido aún húmedo debe extenderse la pintura antes de que seque, pues luego no admite correcciones. El color pasa a formar parte del muro y por eso se conserva bien. Pintura muy luminosa por el blanco de la cal.

· Temple: el pigmento se mezcla con yema de huevo, cola o gomas vegetales que se diluyen en agua. Se usa sobre tabla o muro, aunque en este último caso su conservación es muy mala porque no se impregna en él.

· Óleo: el pigmento se mezcla con aceite, lo que dota a la obra de un gran brillo. Permite una mayor nitidez en el detalle y crear veladuras al superponer capas finas de pintura semitransparentes.

· Encaústica: el pigmento se mezcla con resina o cera caliente.

· Acuarela: se utiliza mucho sobre papel y se mezcla el pigmento y una pequeña cantidad del aglutinante (glicerina, miel, baba de caracol...) con mucha agua. Se generan transparencias que dan gran luminosidad.

· Pastel: es una pintura seca que se utiliza generalmente sobre papel y que requiere del barniz para su conservación. Muy utilizado para los bocetos. 

· Gouache: se diluye con un conjunto de agua gomosa (agua a la que se ha añadido cola, glicerina o similar) que dota a la pintura de una gran consistencia, de un aspecto pastoso y grueso. Es muy utilizada por sus cualidades expresivas. Muy usada en paisajes.

· Acrílico: el pigmento es sintético. Tienen una gran densidad y secan rápidamente, adquiriendo granulaciones que dotan a la pintura de una cierta tridimensionalidad.

· Pintura a la laca: es propia del arte oriental y utiliza como diluyente la laca diluida en alcohol. Se le puede añadir polvo de piedra pómez, dotando a la pintura de brillo y de un aspecto cristalino.

b. Aspectos formales.

· Tema: figurativo (religioso, histórico, paisaje, marina, bodegón o naturaleza muerta, vanitas, retrato, pintura de género, mitología) o abstracto (geométrico, matérico, etc.).

· Función: religiosa, didáctica, estética, conmemorativa, etc.

· Tipo de representación: naturalista, idealista, realista o abstracta.

· La línea: permite identificar las formas representadas en un cuadro, pero también tiene un valor expresivo. Debe verse si predomina el dibujo o si éste está subordinado al color, si hay detallismo o indeterminación, y si la línea se usa para crear el volumen o acentuar el dinamismo. También deben verse sus valores expresivos:
· Trazo continuo y cerrado: se realiza con un fin descriptivo y proporciona una imagen acabada.

· Trazo grueso y vehemente: expresivo.
· Trazo curvilíneo: sensualidad.
· El color: Puede estar subordinado a la línea (encerrado dentro de ella) o por encima de ella. Su uso transmite ciertos valores expresivos (no produce la misma sensación un rojo vivo que un rosa). Es conveniente ver si predominan los colores cálidos (amarillo, anaranjado y rojo) o los fríos (violeta, verde y azul). Los cálidos expanden la luz hacia el espectador, por eso tradicionalmente se usaban para pintar los primeros planos, y tienen un fuerte sentimiento emotivo, vehemente. Los fríos absorben la luz hacia el cuadro y por ello sirven para crear profundidad. En ocasiones, los colores van acompañados de sus valores simbólicos, como sucede con el rojo y la pasión.
·  Tratamiento de los volúmenes: 
· plano, lo que dota a la obra de un aspecto irreal.

· tridimensional, ayuda a crear el espacio interno de la pintura y dota a las formas de un aspecto más real. En estos casos el volumen se crea en multitud de obras recurriendo a la luz, introduciendo con ella los juegos de luces y sombras y las gradaciones tonales del color, pero también con la perspectiva y la línea. Al analizarse debe verse si hay una representación correcta, naturalista (de las anatomías o de los objetos), o si predomina el esquematismo o la abstracción. 

· Perspectiva: este elemento está ausente en muchas obras, en unas ocasiones por falta de capacidad del pintor y en otras por intención del mismo (arte abstracto, vanguardias, etc.). Sirve para desarrollar el espacio dentro del cuadro, la profundidad en la que se va a desarrollar la escena, ayudándose para ello del volumen. Es el recurso con el que se finge el espacio tridimensional sobre una superficie plana. Tipos:

· Perspectiva caballera: es propia de una mala resolución del arte de la edad media, que muestra los objetos como vistos desde arriba. Es incorrecta, puesto que al ser un arte religioso no está especialmente preocupado por representar la realidad, y muestra los objetos supuestamente más lejanos de un tamaño menor.

· Perspectiva lineal o geométrica: se desarrolla en el Renacimiento. Es un recurso matemático que crea la llamada pirámide visual (líneas hacia el fondo) cuyo vértice se sitúa en el punto de fuga. Una variante ligeramente anterior, a modo de experimentación de ésta, es la perspectiva en forma de raspa de pez, que carece de punto de fuga.

· Perspectiva aérea: descubierta por Leonardo, quien entiende que el ojo es un órgano curvo para el que no puede ser apta una perspectiva plana como la lineal, que, además, elimina la atmósfera de los cuadros. Esta atmósfera es la que difumina los contornos (sfumato), hace que los objetos pierdan nitidez con la distancia y que los colores palidezcan en profundidad.
· Perspectiva subjetiva: aparece con el cubismo al multiplicarse los puntos de vista.

· La luz: está representada en un cuadro de manera ilusoria, y puede ser utilizada con fines expresivos (Caravaggio) o compositivos (Rafael). Sirve para representar el ambiente, los cuerpos, la perspectiva, y ella es la responsable de la variación tonal a partir del uso del claroscuro. Usando una luz diáfana y homogénea se transmite sensación de equilibrio y armonía (Rafael), pero si se recurre a una luz violenta y contrastada se está explotando su carácter expresivo. Además, la luz cenital ayuda a crear composiciones ordenadas y estáticas, mientras que la luz oblicua transmite la idea de movimiento y profundidad. Hay que analizar si es artificial (bombilla), natural (el día, atardecer, etc.) divina, etc. También hay que identificar su foco de procedencia y el lugar en el que incide, precisando si ayuda a desarrollar el volumen, el espacio, etc. Identificar su posible simbolismo.
· Composición: determina como se ordenan los elementos formales en el conjunto del cuadro (luz, volúmenes, interrelación de los personajes, etc.), por eso hay múltiples posibilidades compositivas. Las más básicas son:

· Cerrada. Utiliza todos los elementos formales para converger hacia el centro del cuadro, perdiendo con ello posibilidades para desarrollar el movimiento.
· Abierta. Diverge hacia los extremos, agitando la estructura y concediendo dinamismo.



· Piramidal. Armonía y equilibrio. Arte y artes clásicos.

· Oblicua. Movimiento.



· Simétrica. Orden y medida. 

d.  Las artes “menores”.

Las artes decorativas han recibido multitud de nombres, siendo muy frecuente que se refieran a ellas también como artes aplicadas. Pero, ¿aplicadas a qué?, y ¿menores porqué, por su tamaño? 
La separación clásica que se hace de las artes en mayores (arquitectura, escultura, pintura) y menores (el resto) se vincula con el carácter artesanal de las segundas, considerando además que las mayores requerían de un mayor valor intelectual. Esta idea ya no es válida. Para que un objeto sea considerado obra de arte, sea de gran o pequeño tamaño (anillo), sea una escultura o un esmalte, debe unir un valor estético u ornamental y un valor histórico.

Se considera dentro del campo de las artes decorativas toda aquella realización que no sea arquitectura, escultura y pintura, y tampoco se incluyen en ella los medios audiovisuales de comunicación de masas. 

Su estudio es reciente, porque tradicionalmente no fueron muy valoradas, pero hoy se constata en ellas un gran valor artístico. Determinados personajes influyeron en su revalorización a partir del siglo XIX (llegando a convertirse en fuente de inspiración del arte modernista) y con la Bauhaus alemana se produjo su unión con el diseño como algo que está presente con valor artístico en todos los aspectos de la vida cotidiana. Es decir, que un peine será bueno si ejerce bien su función, pero será mejor si se le dota de un componente estético a través del diseño. 

Dentro de su campo de estudio se incluyen:

· Los metales: rejería, platería y orfebrería.

· Las maderas: techumbres, armaduras de madera y muebles (pensemos en el valor que en el mundo de los anticuarios tienen hoy los muebles antiguos, por ejemplo, los estilo imperio).

· Los cueros: cordobanes
, guadamecíes
, encuadernaciones.

· Las telas: tapices, alfombras, bordados, encajes.

· Mosaico.

· Yeserías.

· Cerámica

· Esmalte.

· Vidriera.

· Azulejería.

· Eboraria o trabajo del marfil.

· Grabado y miniaturas.


Tras la revolución industrial aparecieron las llamadas artes industriales, que son aquellas que realizan objetos producidos en serie y de manera mecánica y cuyo valor artístico está en su diseño, que es previo a su realización. 
El grabado.


Resulta de grabar sobre madera, piedra, metal u otro material duro un dibujo que posteriormente puede ser reproducido más de una vez. Generalmente el dibujo se imprime sobre papel, aunque también se usan otros materiales. Podemos distinguir:

· Xilografía: cuando el dibujo se graba sobre madera.

· Litografía: cuando se graba sobre piedra.

· Serigrafía: cuando se usa como soporte la tela.

· Aguafuerte o calcografía: el grabado se realiza sobre una plancha de metal mediante incisión o con ácido. En este último caso se sigue un procedimiento similar al de la fundición de bronce. Se cubre una plancha de cobre con cera, y sobre ella se realiza con un punzón el dibujo, que queda visto sobre el cobre. Tras hacer el dibujo se vierte sobre él ácido, generalmente ácido nítrico, que ataca el cobre, rebajando su superficie con el dibujo que el artista ha creado (aguafuerte). Ha sido el más usado por los grandes artistas.

El mosaico.


Esta técnica se utiliza como pavimento o como revestimiento mural, y gozó de una gran difusión y maestría en el mundo romano y bizantino. Se construye a partir de teselas, las cuáles son generalmente de piedra cuando el mosaico es para solar, aunque también se han utilizado otros materiales como el cristal (utilizado para simular las piedras preciosas), el esmalte (para mosaicos de pared) o incluso el oro (dota de brillo a la obra). El tamaño de las teselas puede variar, aunque cuanto más pequeñas son, mayor calidad suele tener el mosaico.


Se puede realizar siguiendo tres técnicas:

· Opus sectile: usa teselas de piedra de gran tamaño para mosaicos de suelo.

· Opus tessellatum: usa teselas de piedra de forma regular y tamaño pequeño. Se logra así una gran calidad.




· Opus vermiculatum: las teselas son muy pequeñas e irregulares, y se realizan en múltiples materiales. Alcanza tal perfección que las juntas entre teselas desaparecen. Son de mayor colorido y brillantez.

El esmalte.

Es una “pintura” que se realiza con pasta vítrea de distintos colores, mezclada con un fundente y otros materiales, que al ser cocida en un horno cristaliza. Se coloca sobre un soporte metálico, que suele ser oro, plata o cobre.

Se distinguen tres tipos en función de cómo se aplique la pasta:

· Esmalte cloisonné: se rellenan con la pasta pequeños huecos o alvéolos creados a modo de tabiques que definen el dibujo. Muy usado por el arte bizantino.

· Esmalte champlevé: los alvéolos no están creados por tabiques, sino que están excavados en el mismo soporte. Muy usado por el arte cristiano medieval.

· Esmalte pintado: se aplica la pintura directamente sobre el soporte y luego se recubre con pasta vítrea.

La vidriera.


Su uso se documenta por primera vez en el arte egipcio, pero su mayor auge se logra con el arte gótico. En este periodo la pintura mural románica es sustituida por las vidrieras, cuya utilización es acorde con la nueva religiosidad que identifica a Dios con la luz. 


Para su creación primero se realiza el boceto, del que se saca un patrón en cartón que sirve para cortar los cristales que formarán la vidriera. Los cristales ya están coloreados tras el proceso de cocción, pero sobre ellos se pintan los sombreados y los detalles con óxidos metálicos que requieren de una segunda cocción. Cuando ya se han realizado todas las piezas se ensamblan en una estructura de plomo que es anclada a una estructura mayor.

e. Los medios visuales de comunicación de masas.


El desarrollo de estos nuevos medios de comunicación ha sido posible gracias al avance tecnológico, y muchas de las obras que con ellos se han realizado son consideradas obras de arte por su gran impacto social, lo que las ha convertido en un hecho histórico de su tiempo. Frente a las otras artes estos medios no disponen de un carácter único, es decir, sus obras pueden ser reproducidas multitud de veces. 

De los medios audiovisuales los más importantes son el cartel, la fotografía, el cine y el cómic.


El desarrollo del cartel va unido al de la sociedad de consumo y la nueva preocupación de los empresarios por vender. El cartel debe llamar rápidamente la atención de un espectador ocasional (transeúnte) moviéndole hacia un producto determinado. Esto determina alguna de sus características:

· Ha de ser barato y efímero. No se hacen carteles pensados para durar toda la vida, las campañas publicitarias cambian.




· Se usan formas grandes y rotundas que llamen la atención del espectador.

· Debe ser claro y comprensible, por lo que se recurre al uso de formas sencillas, composiciones simples, y colores planos pero vistosos.

· Si se introducen mensajes escritos estos deben hacerse con letras claras y rotundas.

Su desarrollo inicial no hacía presagiar la importancia artística que alcanzó con el tiempo. Son famosos los creados por Toulouse-Lautrec, pero tras él se avanzó hacia planteamientos más próximos a las preocupaciones pictóricas, artísticas, siguiéndose en su realización las corrientes estilísticas que estuviesen de moda en cada momento.


La fotografía surgió a principios del siglo XIX, y desde el principio lo que más interesó de ella fue su capacidad para recoger y plasmar la realidad con toda su veracidad, y el hecho de poder recoger momentos instantáneos, descomponiendo incluso los movimientos en cada uno de sus pasos. Su desarrollo liberó a la pintura de su “obligación” de plasmar la realidad fielmente, permitiéndola avanzar hacia nuevas direcciones (por ejemplo hacia la abstracción). Dentro de su evolución debemos destacar las aportaciones de Daguerre con su daguerrotipo y la aparición en 1861 de la fotografía en color. Hoy día goza de una gran consideración artística.


Se obtiene de combinar la luz con un soporte fotosensible que recoge el objeto que se coloca delante de una cámara oscura. Al entrar la luz a la cámara oscura e incidir sobre el soporte fotosensible deja impreso sobre él la imagen del objeto colocado delante. Lo que se obtiene es una imagen en dos dimensiones estática y monofocal.


Al analizar una fotografía también debe tomarse en consideración el uso que se hace en ella de la luz, del encuadre y del color.


 El cine nace como una evolución de la fotografía, pues resulta de poner en movimiento una serie de imágenes sucesivas. Va más allá porque añade a la veracidad de la imagen mostrada la veracidad de su movimiento. Nadie podía presagiar cuando se creó el cinematógrafo la importancia que esta “industria” tiene hoy día.


Utiliza todos los recursos que le son útiles de las otras artes, como el encuadre, las composiciones, la escenografía teatral, etc. 


El cómic es un relato breve ilustrado gráficamente. Su origen se vincula con la difusión de la prensa escrita, primero vinculado a comentarios políticos, generalmente mordaces e irónicos, para pasar posteriormente a desarrollarse las tiras para diversión.  Conoce un gran auge desde 1920-1930, especialmente en Estados Unidos, comenzando a editarse los primeros libros de historietas. 


Cuenta con multitud de elementos tomados de la pintura, puesto que se apoya en el dibujo combinado con texto, pero añade un carácter narrativo, secuencial. En este sentido se relaciona también con el cine, pues podríamos crear cómics que sirviesen de guión a una película, e incluso crear cómics recurriendo a fotografías presentadas de manera secuencial.


Al analizar una obra de este tipo debe prestarse especial atención al dibujo, viendo si es nítido, de trazo fino descriptivo, o si es abigarrado y de trazo grueso, con el que se lograrán efectos más expresionistas.

� El estofado es una técnica que busca imitar la riqueza de las telas bordadas con hilo de oro, llamadas estofas. Consiste en aplicar una capa de pan de oro y pintarla, para luego rascar o bruñir la pintura aplicada para que aflore el oro, logrando brillo y luminosidad.


� Se utiliza para conseguir un aspecto más veraz de la piel humana en una escultura. Consiste en aplicar una capa de yeso, y sobre ella el color, consiguiendo aumentar la consistencia.


� Alternancia simétrica de partes del cuerpo en reposo y partes en movimiento..


� Pueden ser de dos tipos: acuosos, que son los que deben diluirse en agua (cal, goma vegetal, yema de huevo, cola animal....) y grasos, entre los que destaca el aceite de linaza y las ceras.


� Pieles curtidas, de gran fama en el arte cordobés andalusí.


� Cueros adornados con relieves y pinturas.
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