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HISTORIA DEL ARTE 

2.º BACHILLERATO  

UNIDAD 1 

Teoría y función del arte. 

Análisis e interpretación de la obra de arte 

 

1. ¿QUÉ ES EL ARTE? EL CONCEPTO DE ARTE 

Antes de estudiar la historia del arte es imprescindible plantearse la pregunta más básica y, 
paradójicamente, más difícil de responder: ¿qué es el arte? Cada época, cada cultura y cada 
individuo han dado respuestas distintas a esta pregunta. No existe una definición única y universal 
que abarque todas las manifestaciones artísticas de todos los tiempos. 

Esta aparente dificultad tiene una causa profunda: la belleza —uno de los conceptos más 
relacionados con el arte— es una apreciación subjetiva que cambia a lo largo de la historia. Lo que 
para una época es bello, para otra puede resultar extraño o incluso feo. Lo que en una cultura se 
considera obra de arte, en otra puede ser simplemente un objeto de uso cotidiano. 

 

CONCEPTO CLAVE — Definición académica de arte 

De forma general, podemos definir el arte como toda producción humana que tiene 
como finalidad producir una emoción estética, es decir, que busca despertar en quien 
la contempla una respuesta sensible y emotiva. Esta definición es, sin embargo, 
incompleta: no todo lo que produce placer estético es considerado arte en todos los 
contextos. 

Tres elementos aparecen en casi todas las definiciones de arte a lo largo de la historia: 

• El **ser humano**: único creador de arte entre los seres vivos. El ser humano es a la 
vez sujeto activo (creador) y sujeto pasivo (contemplador). 

• La **civilización o sociedad**: el arte es el producto más elaborado de la sociedad que 
lo crea. Cada civilización desarrolla formas artísticas propias que la identifican. 

• La **naturaleza**: el ser humano no copia la naturaleza, la transforma creativamente. 
El arte supone siempre una transformación intencionada de los materiales naturales. 

 

1.1. El arte a lo largo de la historia: definiciones cambiantes 

A lo largo de los siglos, las distintas escuelas, movimientos y pensadores han propuesto definiciones 
muy diferentes del arte, siempre ligadas a los valores estéticos de su época: 

Arte como imitación (mímesis): Esta fue la concepción dominante en la Antigüedad griega. Para 
Platón, el arte imita la realidad visible, que a su vez es una copia imperfecta del mundo de las ideas. 
El artista, por tanto, queda a dos pasos de la verdad. Aristóteles matizó esta visión: la imitación 
artística no copia servilmente la realidad, sino que la recrea para mostrar su esencia más profunda. 

Arte como expresión de lo bello: Desde el Renacimiento hasta el siglo XIX, el arte se asoció 
estrechamente a la belleza. La obra de arte debía ajustarse a cánones de proporción, armonía y 
equilibrio. Esta visión alcanzó su culminación en el academicismo del siglo XVIII. 
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Arte como expresión individual: El Romanticismo del siglo XIX supuso una ruptura radical: el arte 
deja de ser imitación o búsqueda de belleza ideal para convertirse en la expresión de los 
sentimientos, las emociones y la visión personal del artista. El genio creador ocupa el centro de la 
escena. 

Arte como ruptura y experimentación: Las vanguardias artísticas del siglo XX (cubismo, 
expresionismo, surrealismo, dadaísmo…cuestionaron todas las definiciones anteriores. El 
dadaísmo llegó incluso a negar el propio concepto de arte como categoría válida. Desde entonces, 
la pregunta "¿qué es arte?" se ha convertido en parte esencial del debate artístico contemporáneo. 

 

EJEMPLO PRÁCTICO — El arte como pregunta: Marcel Duchamp y la Fuente 
(1917) 

En 1917, el artista francés Marcel Duchamp presentó como obra de arte una simple taza 
de urinario industrial firmada con el pseudónimo R. Mutt. La tituló Fuente. El gesto era 
deliberadamente provocador: si un objeto fabricado en serie, sin ninguna elaboración 
manual del artista, podía ser considerado arte simplemente porque alguien así lo 
declaraba, ¿qué era entonces el arte? 

Este "ready-made" destruyó la definición tradicional basada en la habilidad técnica y la 
belleza, e inauguró una discusión que llega hasta hoy: ¿Es arte todo lo que el artista 
decide llamar arte? ¿Qué papel tiene la intención del creador? ¿Y el del espectador? La 
Fuente de Duchamp es hoy una de las obras más influyentes del siglo XX, precisamente 
porque no responde, sino que multiplica las preguntas. 

 

2. EL ORIGEN DEL ARTE 

El arte no surgió de repente. Fue el resultado de un largo proceso evolutivo en el que el ser humano 
fue desarrollando su conciencia creadora: la capacidad de concebir mentalmente algo que no 
existe y luego plasmarlo en un objeto, una imagen o un sonido. 

Las manifestaciones artísticas más antiguas conocidas se remontan al Paleolítico superior (hace 
unos 40.000 años), aunque investigaciones recientes han hallado indicios de comportamiento 
simbólico aún más antiguos. El debate científico sigue abierto: algunos investigadores atribuyen a 
la cueva de Blombos (Sudáfrica) las primeras decoraciones simbólicas sobre cáscaras de huevo de 
avestruz, con una antigüedad de más de 70.000 años. 

Las primeras obras inequívocamente artísticas son las pinturas rupestres y las pequeñas esculturas 
del Paleolítico superior europeo: las cuevas de Altamira (Cantabria), Lascaux (Francia) y El Castillo 
(Cantabria), entre muchas otras. Son representaciones de animales —bisontes, caballos, mamuts— 
de extraordinaria naturalidad y dominio técnico. 

 

CONCEPTO CLAVE — ¿Por qué creó arte el ser humano prehistórico? 

Los investigadores han propuesto varias hipótesis sobre la función del arte paleolítico: 

• **Función mágico-religiosa**: las pinturas de animales en el interior de las cuevas 
podían tener un fin ritual relacionado con la caza. Representar al animal equivalía a 
poseerlo o a garantizar el éxito en la caza. 

• **Función comunicativa**: las imágenes podían transmitir información a otros grupos 
humanos sobre los recursos del territorio. 

• **Función social e identitaria**: el arte reforzaba los vínculos del grupo y expresaba 
su identidad colectiva. 
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En cualquier caso, queda claro que el arte surgió vinculado a necesidades profundas del 
ser humano: comunicar, creer, cohesionar y dejar huella. La conclusión es que el arte es 
tan antiguo como la humanidad misma. 

 

3. LA HISTORIA DEL ARTE COMO DISCIPLINA CIENTÍFICA 

Aunque la reflexión sobre el arte existe desde la Antigüedad, la Historia del Arte como disciplina 
científica es una creación moderna. Su fundador es el alemán Johann Joachim Winckelmann 
(1717-1768), arqueólogo e historiador que publicó en 1764 su obra Historia del arte en la 
Antigüedad. En ella estudió el arte griego de forma sistemática, estableciendo periodos, estilos y 
criterios de valoración estética. 

Winckelmann defendía que el arte griego clásico representaba el ideal de belleza por excelencia y 
que los artistas de su época debían tomarlo como modelo. Esta visión, conocida como 
neoclasicismo, influyó profundamente en el arte del siglo XVIII. 

Hoy entendemos la Historia del Arte como la ciencia que estudia y analiza las obras artísticas 
en su contexto histórico, social y cultural. No se limita a describir las obras: busca comprender 
por qué se crearon, qué significan y cómo se relacionan con la sociedad que las produjo. En toda 
obra de arte se distinguen dos grandes dimensiones: 

LA FORMA 

La apariencia externa de la obra: sus 
materiales, su técnica, su composición, sus 
colores, su estilo. 

La forma es el resultado tanto del genio 
individual del artista como de la tradición 
acumulada por generaciones anteriores de 
creadores. 

Estudiar la forma nos permite situar la obra 
en un estilo y una época concretos. 

EL CONTENIDO 

El significado o "fondo" de la obra: lo que 
quiere transmitir, su mensaje, su 
simbolismo, su función en la sociedad que 
la creó. 

El contenido se estudia a través de la 
iconografía (identificación de los temas 
representados) y la iconología 
(interpretación de su significado más 
profundo). 

Un mismo tema puede tener contenidos 
muy distintos según la época y la cultura. 

 

4. LA FUNCIÓN DEL ARTE A LO LARGO DE LA HISTORIA 

Los objetos artísticos no siempre han tenido la misma función. Una obra puede nacer para ser un 
objeto religioso, un símbolo de poder, un instrumento de propaganda o simplemente una expresión 
de belleza. Cuando esa obra pasa a un museo, su función cambia radicalmente: lo que nació como 
objeto sagrado se convierte en objeto de contemplación estética y estudio histórico. 

Podemos distinguir, a grandes rasgos, las siguientes funciones principales del arte: 

Función religiosa y mágica. En prácticamente todas las civilizaciones antiguas, el arte estuvo al 
servicio de lo sagrado. Las pinturas de las cuevas paleolíticas, las pirámides egipcias, los templos 
griegos y las catedrales medievales son ejemplos de arte creado para mediar entre los seres 
humanos y lo divino, para honrar a los dioses o para facilitar el tránsito al más allá. 

Función política y propagandística. El arte ha servido como instrumento de afirmación del poder. 
Los reyes, faraones, emperadores y papas han utilizado el arte para proyectar su imagen de 
autoridad y legitimidad. El arte romano del Imperio, los retratos regios del Barroco o los monumentos 
de los regímenes totalitarios del siglo XX son ejemplos claros de esta función. 
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Función conmemorativa. Muchas obras de arte nacen para preservar la memoria de personas o 
acontecimientos. Los retratos funerarios egipcios, los arcos de triunfo romanos o los mausoleos son 
ejemplos de arte creado para vencer al olvido. 

Función estética y decorativa. En ocasiones, el arte busca simplemente embellecer el entorno o 
producir placer visual. Esta función se volvió predominante a partir del Renacimiento, cuando surgió 
la idea moderna del "arte por el arte". 

Función social y de cohesión. El arte puede expresar la identidad de un pueblo, reforzar sus 
valores colectivos y generar sentimientos de pertenencia. El arte popular, los monumentos 
nacionales y las celebraciones artísticas tienen a menudo esta función. 

Función económica. En el mundo contemporáneo, el arte es también un bien económico de primer 
orden: mueve mercados, genera industrias creativas, atrae turismo y puede alcanzar precios 
astronómicos en las subastas internacionales. 

 

CONEXIÓN CON LA ACTUALIDAD — El arte como industria: los museos más 
visitados de España 

En la actualidad, los grandes museos españoles son referentes mundiales que combinan 
la función cultural del arte con una dimensión económica decisiva. El Museo del Prado 
(Madrid) recibió más de 3,2 millones de visitantes en 2023, generando un impacto 
económico millonario en la ciudad. El Museo Guggenheim de Bilbao, inaugurado en 1997, 
fue el motor del proceso de regeneración urbana y económica del País Vasco, un 
fenómeno estudiado en todo el mundo como el "efecto Guggenheim". El arte, en definitiva, 
no solo embellece: también transforma ciudades y economías. 

 

4.1. La función del arte en la Antigüedad y la Edad Media 

En las grandes civilizaciones de la Antigüedad —Egipto, Grecia, Roma— el arte cumplía funciones 
religiosas, políticas y conmemorativas de forma integrada. No existía el concepto moderno de "obra 
de arte" destinada a la contemplación desinteresada. 

En Grecia, los filósofos desarrollaron las primeras reflexiones sistemáticas sobre el arte. Platón 
concebía la belleza como una idea metafísica que conducía hacia el Bien supremo. Para él, el arte 
tenía una función pedagógica: debía educar a los ciudadanos en la virtud. Esta visión justificaba la 
censura de las obras que perturbaran el orden moral. 

Aristóteles, en cambio, fue más tolerante. No buscaba la belleza en un ideal inmóvil, sino en el 
poder creador del alma humana. Introdujo el concepto de catarsis: el arte —especialmente la 
tragedia— purifica las emociones del espectador, liberándole de tensiones y miedos. 

En la Edad Media, el arte estuvo casi completamente subordinado a la religión cristiana. Las 
catedrales, los retablos, las miniaturas y los mosaicos no eran obras creadas para ser contempladas 
como tales, sino para instruir a los fieles iletrados en los relatos bíblicos. El arte era, en palabras del 
papa Gregorio Magno, la "Biblia de los pobres". 

 

4.2. La función del arte en el Renacimiento 

El Renacimiento (siglos XV-XVI) supuso una transformación profunda en la concepción del arte. Por 
primera vez, el artista deja de ser considerado un simple artesano para convertirse en un intelectual 
y creador cuya actividad se equipara a la del poeta o el filósofo. 

La filosofía neoplatónica, impulsada por el humanista Marsilio Ficino en la Florencia de los Médici, 
estableció que la belleza física es un reflejo de la belleza espiritual y, a través de ella, de la idea de 
Dios. Por tanto, crear belleza es un camino hacia lo divino. El artista renacentista no imita la 
naturaleza: la supera, buscando un naturalismo idealizado que revele la perfección oculta detrás 
de lo visible. 
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Tres conceptos fundamentales articulan la estética renacentista: proporción, belleza y armonía. 
La belleza se alcanza mediante la proporción matemática correcta —como propuso Vitruvio para la 
arquitectura y Leonardo da Vinci para la figura humana— lo que genera armonía. El arte 
renacentista recupera la herencia clásica grecorromana, no para copiarla, sino para superarla. 

 

EJEMPLO PRÁCTICO — El Hombre de Vitruvio, de Leonardo da Vinci (h. 1490) 

El célebre dibujo de Leonardo da Vinci que representa una figura humana inscrita en un 
círculo y un cuadrado es uno de los símbolos más reconocibles del Renacimiento. 
Leonardo se basó en los escritos del arquitecto romano Vitruvio, quien afirmaba que el 
cuerpo humano perfectamente proporcionado podía inscribirse en estas dos figuras 
geométricas. 

El dibujo no es simplemente un estudio anatómico: es la plasmación visual de la idea 
renacentista de que el ser humano —con su cuerpo perfectamente proporcionado— es la 
medida de todas las cosas. El arte y la ciencia se funden en una sola obra, algo imposible 
en la Edad Media pero perfectamente coherente en el Renacimiento. 

 

4.3. La función del arte en los siglos XVIII y XIX 

El siglo XVIII fue el siglo de la Ilustración y del desarrollo de la estética como disciplina filosófica 
autónoma. El pensador alemán Immanuel Kant (1724-1804) estableció una distinción fundamental 
entre el gusto —la facultad de juzgar lo bello— y el genio —la facultad de crear—. Para Kant, la 
belleza artística no depende de la utilidad del objeto: las cosas bellas tienen su finalidad en sí 
mismas. Esta idea inaugura la noción de "arte por el arte", es decir, el arte que no necesita 
justificarse por ninguna función externa. 

El filósofo Friedrich Schiller (1759-1805) llevó el pensamiento kantiano más lejos: el arte no solo 
produce placer estético, sino que libera al ser humano. A través del juego artístico, el hombre 
supera las tensiones entre su naturaleza sensible y su razón, alcanzando una forma de libertad que 
no puede lograr ni por la razón pura ni por el instinto. 

El Romanticismo del siglo XIX rompió con el ideal clásico de belleza serena y equilibrada para 
exaltar la emoción, lo sublime y lo individual. El arte romántico explora el paisaje nocturno, la 
tempestad, la melancolía y la soledad como experiencias estéticas legítimas. El artista romántico 
es un ser atormentado que expresa su mundo interior sin someterse a ninguna norma académica. 

Frente al Romanticismo, el Realismo de mediados del siglo XIX devolvió la atención a la realidad 
social: obreros, campesinos, mujeres trabajadoras fueron por primera vez protagonistas de grandes 
pinturas, en un gesto de denuncia social que otorgaba al arte una función política y crítica. 

 

4.4. La función del arte en los siglos XX y XXI 

El siglo XX fue el siglo de las vanguardias: movimientos artísticos radicales que se sucedieron a 
una velocidad vertiginosa y que cuestionaron todas las certezas anteriores sobre el arte. Cubismo, 
futurismo, expresionismo, dadaísmo, surrealismo, abstracción... Cada uno de ellos redefinió los 
límites de lo que el arte podía ser y hacer. 

El filósofo y escritor checo Ernst Fischer (1899-1972) ofreció en su obra De la necesidad del arte 
(1959) una de las reflexiones más lúcidas sobre la función del arte en la sociedad contemporánea. 
Para Fischer, el arte cumple una función de primer orden porque permite al ser humano 
comprender la realidad que le rodea y superar la sensación de fragmentación y soledad que 
produce la vida moderna. El arte nos hace sentir parte de algo más grande que nosotros mismos. 

En el siglo XXI, el arte digital ha transformado radicalmente los modos de creación, difusión y 
recepción del arte. Internet, las redes sociales, la inteligencia artificial y las herramientas digitales 
han democratizado la creación artística y han multiplicado sus audiencias potenciales. Al mismo 
tiempo, han generado nuevas preguntas: ¿quién es el autor de una obra creada con inteligencia 
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artificial? ¿Puede una obra digital ser auténtica si puede copiarse infinitamente sin pérdida de 
calidad? 

 

CONEXIÓN CON LA ACTUALIDAD — Arte generado por inteligencia artificial: 
¿arte o tecnología? 

En 2022, la obra Théâtre D'Opéra Spatial, creada con un programa de inteligencia artificial 
(Midjourney), ganó un concurso de bellas artes en Colorado (EE. UU.), generando un 
intenso debate: ¿puede una obra generada por un algoritmo ser considerada arte? 
¿Dónde reside la creatividad: en quien programa la herramienta, en quien introduce las 
instrucciones o en la máquina misma? 

El debate no es nuevo: cuando la fotografía apareció en el siglo XIX, muchos se 
preguntaron si podía ser considerada arte. La respuesta histórica fue afirmativa. Hoy, la 
IA plantea el mismo desafío a una escala mucho mayor y nos obliga a repensar conceptos 
fundamentales como autoría, originalidad e intención creadora. 

 

5. ANÁLISIS E INTERPRETACIÓN DE LA OBRA DE ARTE 

Analizar una obra de arte significa ir más allá de la simple contemplación para comprender qué es, 
cómo está hecha, qué significa y qué lugar ocupa en la historia. Para ello, los historiadores del arte 
utilizan una serie de herramientas y métodos. 

5.1. El estudio de la forma: los elementos plásticos 

El análisis formal de una obra de arte consiste en describir y valorar sus componentes visuales. 
Varía según el tipo de obra (pintura, escultura o arquitectura), pero en términos generales incluye 
los siguientes aspectos: 

 

ELEMENTO DESCRIPCIÓN Y PREGUNTAS CLAVE 

Técnica y soporte ¿Con qué materiales está hecha? ¿Qué técnica se ha empleado? 
(óleo, fresco, temple, mármol, bronce, hormigón...). La técnica 
condiciona el resultado formal y también el mensaje. 

Composición y 
estructura 

¿Cómo se distribuyen los elementos en el espacio? ¿Hay 
equilibrio o dinamismo? ¿Se usa la simetría? ¿Cuáles son los 
focos de atención? 

Línea y forma ¿Predominan las líneas rectas o curvas? ¿Las formas son nítidas 
o difusas? La línea puede generar sensaciones de orden, tensión 
o movimiento. 

Color y luz ¿Qué colores dominan? ¿Son fríos o cálidos? ¿Cómo se trata la 
luz? ¿Hay contrastes fuertes (claroscuro) o transiciones suaves? 

Espacio y 
perspectiva 

¿Cómo se representa la profundidad? ¿Se usa la perspectiva 
lineal, la aérea, el tamaño relativo? ¿El espacio es real o 
imaginario? 

Movimiento y ritmo ¿Transmite la obra sensación de movimiento o de quietud? ¿Hay 
ritmos visuales creados por la repetición de formas o colores? 

 

5.2. El concepto de estilo 



HISTORIA DEL ARTE · 2.º BACHILLERATO Unidad 1: Teoría y función del arte 

 Pág. 7 

El estilo es uno de los conceptos fundamentales de la historia del arte. Etimológicamente, proviene 
del latín stilus (punzón para escribir) y viene a significar el "modo particular de hacer" de un artista, 
una escuela, una región o una época. 

Los historiadores del arte del siglo XIX sistematizaron el estudio de los estilos artísticos observando 
que cada uno sigue una evolución similar a la de un ser vivo: nace, madura y decae. Esta 
concepción, aunque simplificada, sigue siendo útil como punto de partida pedagógico: 

 

• **Fase arcaica**: los artistas luchan por dominar una técnica todavía incipiente. Las 
formas son esquemáticas o rígidas. Ej.: el arte griego anterior al siglo V a. C. 

• **Fase clásica**: la técnica alcanza su máximo equilibrio y perfección. Las formas son 
armoniosas y se convierten en modelo para generaciones posteriores. Ej.: la escultura 
griega del siglo V a. C. o el Renacimiento italiano del Cinquecento. 

• **Fase manierista**: Se produce una crisis del lenguaje clásico. Los artistas exageran 
y complican las formas, buscando efectos sorprendentes. El resultado es un arte 
intelectual y refinado, pero a veces artificioso. Ej.: el manierismo del siglo XVI o el 
período helenístico tardío. 

• **Fase barroca**: ruptura total con el clasicismo. Predominan el dinamismo, la 
emoción, el realismo extremo y los juegos de luces y sombras. Ej.: el Barroco del siglo 
XVII o el período helenístico. 

 

5.3. El estudio del contenido: iconografía e iconología 

Más allá de la forma, una obra de arte transmite un contenido: un mensaje, un significado, una 
historia. Para desentrañarlo, utilizamos dos disciplinas complementarias: 

Iconografía: Es el estudio y la descripción de las imágenes y los temas representados en la obra. 
Identifica quiénes son los personajes, qué escena se narra, qué símbolos aparecen y cuál es su 
tradición cultural. Por ejemplo, identificar que una figura alada con una balanza es la alegoría de la 
Justicia es un análisis iconográfico. 

Iconología: Va iconología (1939). 

 

EJEMPLO PRÁCTICO — Iconografía e iconología en Las Meninas de Velázquez 
(1656) 

Análisis iconográfico: En el centro del cuadro aparece la infanta Margarita, rodeada de 
sus damas de compañía (las meninas), dos enanos de la corte y un perro. Al fondo, en 
un espejo, se refleja el rey Felipe IV y la reina Mariana. A la izquierda, el propio Velázquez 
se retrata pintando. 

Análisis iconológico: La inclusión de Velázquez en el cuadro no es casual: el artista 
reivindica el estatus intelectual del pintor frente a la consideración de mero artesano. El 
espejo al fondo genera un juego ambiguo sobre quién mira a quién, qué se está pintando 
realmente y cuál es el papel del espectador. La obra es, a la vez, un retrato de corte, una 
meditación sobre la naturaleza de la pintura y una declaración de principios del artista 
sobre su propia dignidad. 

 

5.4. Los métodos de interpretación histórico-artística 

A lo largo del siglo XX, los historiadores del arte han desarrollado diferentes métodos para analizar 
e interpretar las obras artísticas. Ninguno de ellos es, por sí solo, suficiente: los historiadores 
actuales son mayoritariamente eclécticos, es decir, combinan distintos enfoques según las 
necesidades de cada obra. 
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Método formalista: Desarrollado por Heinrich Wölfflin (1864-1945), se centra en el análisis de las 
formas visuales con independencia del contexto social o histórico. Wölfflin propuso una serie de 
pares de categorías opuestas (lineal/pictórico, plano/profundidad, cerrado/abierto, múltiple/unitario, 
claro/oscuro) para describir la evolución del estilo del Renacimiento al Barroco. 

Método sociológico: Estudia el arte como producto de la sociedad que lo genera. El historiador 
húngaro Arnold Hauser, en su obra Historia social de la literatura y el arte (1951), analizó cómo los 
cambios sociales, económicos y políticos se reflejan en las transformaciones del arte. 

Método iconológico (Panofsky): Ya mencionado. Propone un análisis en tres niveles: el nivel 
preiconográfico (descripción de lo que vemos), el iconográfico (identificación de los temas) y el 
iconológico (interpretación del significado profundo). 

Método psicoanalítico: Aplicado al arte, el psicoanálisis busca en las obras las huellas del 
inconsciente del artista y de la sociedad. Ernst Kris y otros estudiosos analizaron cómo los 
mecanismos psíquicos (sublimación, proyección, simbolismo inconsciente) se manifiestan en la 
creación artística. 

Métodos contemporáneos (feminismo, poscolonialismo, estudios visuales...): Desde las 
últimas décadas del siglo XX, han emergido nuevas perspectivas críticas que cuestionan el canon 
artístico tradicional (predominantemente occidental, masculino y elitista) y recuperan voces y 
tradiciones artísticas marginadas. 

 

6. EL MUSEO Y LA PERCEPCIÓN DEL ARTE 

Una de las transformaciones más profundas en la historia de la percepción artística es la aparición 
del museo público como institución. Los primeros museos públicos nacen en el siglo XVIII (el 
Louvre abre sus puertas en 1793), como consecuencia de la Revolución Francesa y de la 
Ilustración. 

El museo descontextualiza las obras de arte: las extrae de la función para la que fueron creadas y 
las sitúa en un espacio neutro de contemplación estética. Un retablo medieval que nació para 
presidir la misa en una iglesia gótica, al ser trasladado a una sala de museo, pierde su función 
litúrgica y adquiere otra completamente distinta: la de objeto de contemplación histórica y estética. 

Esta transformación tiene consecuencias profundas: el espectador ya no necesita ser creyente para 
contemplar el retablo, ni noble para acceder al retrato de un rey. El arte se democratiza y se 
convierte en patrimonio de toda la humanidad. Al mismo tiempo, se pierde parte del significado 
original de la obra, que solo se entiende plenamente en su contexto de creación. 

 

REFLEXIÓN — ¿Pueden los museos restituir el contexto? 

Los grandes museos del mundo son conscientes de este problema y han desarrollado 
estrategias para restituir, al menos parcialmente, el contexto original de las obras: cartelas 
informativas, audioguías, reconstrucciones virtuales, recursos interactivos y exposiciones 
contextuales que explican la función original de cada pieza. 

Sin embargo, el debate sobre la restitución de obras de arte a sus países de origen sigue 
siendo uno de los más candentes en el mundo de la cultura: los frisos del Partenón 
conservados en el Museo Británico (Londres), las piezas de arte africano en museos 
europeos o los tesoros arqueológicos extraídos de sus países durante el colonialismo son 
ejemplos de un conflicto en el que la Historia del Arte se cruza con la política, la ética y la 
identidad cultural. 

 

7. GLOSARIO DE TÉRMINOS ESENCIALES 
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TÉRMINO DEFINICIÓN 

Arte Toda producción humana que busca generar una emoción 
estética mediante la transformación intencionada de 
materiales o formas. 

Estética Disciplina filosófica que estudia la naturaleza de la belleza, el 
gusto y la experiencia artística. 

Estilo Conjunto de rasgos formales comunes que caracterizan la 
producción artística de un artista, escuela, período o región. 

Iconografía Rama de la historia del arte que describe e identifica las 
imágenes, temas y símbolos representados en las obras. 

Iconología Interpretación del significado profundo y simbólico de las 
imágenes en su contexto histórico, social y cultural. 

Mímesis Imitación de la realidad. Concepto clave en la estética griega 
antigua, especialmente en Platón y Aristóteles. 

Catarsis Para Aristóteles, purificación de las emociones que 
experimenta el espectador ante una obra de arte, 
especialmente la tragedia. 

Forma Apariencia externa de la obra: sus materiales, técnica, 
composición, color, línea, espacio y estilo. 

Contenido Significado o "fondo" de la obra: el mensaje, el tema, la 
función y el simbolismo que transmite. 

Naturalismo idealizado Representación de la realidad que corrige sus imperfecciones 
para acercarse a un ideal de belleza. Característica del arte 
renacentista. 

Vanguardia Movimiento artístico que rompe con las convenciones 
establecidas y propone nuevas formas de expresión. 
Especialmente frecuentes en el siglo XX. 

Arte digital Formas de creación artística que emplean herramientas y 
tecnologías digitales como medio de expresión. 

Descontextualización Proceso por el que una obra es extraída de su contexto 
original (función, lugar, audiencia) y situada en un nuevo 
contexto (museo, colección). 

Patrimonio artístico Conjunto de obras y bienes culturales que una sociedad 
considera valiosos y dignos de conservación y transmisión a 
las generaciones futuras. 

 


