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PRESENTACIÓN 
 
 
La Escuela Nacional Preparatoria, institución educativa con más de 150 años de 
experiencia formando jóvenes en el nivel medio superior, busca la constante 
actualización y mejora de sus materiales de apoyo a la docencia, así como la 
publicación de nuevos ejemplares, siempre teniendo en mente a nuestros alumnos 
y su aprovechamiento.   
 
Después de varios años de trabajo, reflexión y discusión, se lograron dar dos 
grandes pasos: la actualización e implementación de los programas de estudios 
de bachillerato y la publicación de la nueva colección de Guías de Estudio. Sin 
embargo, los trabajos, resultado del espíritu crítico de los profesores, siguen 
dando fruto con publicaciones constantes de diversa índole, siempre en torno a 
nuestro quehacer docente y a nuestros programas actualizados. 
 
Ciertamente, nuestra Escuela Nacional Preparatoria es una institución que no se 
detiene, que avanza con paso firme y constante hacia su excelencia académica, 
así como preocupada y ocupada por la formación integral, crítica y con valores de 
nuestros estudiantes, lo que siempre ha caracterizado a nuestra Universidad 
Nacional. 
 
Aún nos falta más por hacer, por mejorarnos cada día, para que tanto nuestros 
jóvenes estudiantes como nuestros profesores seamos capaces de responder a 
esta sociedad en constante cambio y a la Universidad Nacional Autónoma de 
México, la Universidad de la Nación. 
 

 
 

ñPOR MI RAZA HABLARÁ EL ESPÍRITUò 
BIÓL. MARÍA DOLORES VALLE MARTÍNEZ 

DIRECTORA GENERAL 
ESCUELA NACIONAL PREPARATORIA 
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INTRODUCCIÓN 
 

La Guía-cuaderno de trabajo de Historia del Arte es un material de apoyo 

elaborado por los profesores del Colegio de Historia en coordinación con la 

Jefatura de Departamento para el estudio de esta asignatura del sexto año de la 

Escuela Nacional Preparatoria correspondiente al Área IV Humanidades y Artes.  

Su propósito central es auxiliar a los alumnos y profesores en el estudio y 

aprendizaje de los contenidos que integran el nuevo programa de estudio de la 

asignatura, aprobado por el H. Consejo Técnico de la Escuela Nacional 

Preparatoria el 13 de abril de 2018. Al considerar los aspectos fundamentales que 

se exigen en él, la presente Guía-cuaderno de trabajo puede resultar de gran 

ayuda para el trabajo de los alumnos y los profesores de la Institución, tanto a lo 

largo del curso regular que se desarrolla en cada ciclo escolar, como en la 

preparación del examen final o bien del examen extraordinario de la asignatura 

que tienen lugar al final del mismo.    

 

          Como lo señala el programa actualizado de Historia del Arte, este material 

de apoyo busca ofrecer al estudiante ñuna formación en análisis visual con el 

apoyo de textos escritos, lo cual le permitirá identificar y comprender las artes en 

contextos histórico-culturales de distintos pueblos del mundo, con el fin de que 

adquiera una cultura de apreciación hacia las prácticas artísticas en sus diversas 

expresiones y, en consecuencia, se genere una actitud de apertura y a la vez de 

responsabilidad hacia el cuidado del patrimonio artístico, cultural y natural.ò  

 

          Incluye textos que, sin ser exhaustivos, muestran al estudiante los aspectos 

centrales de cada contenido conceptual del programa y sirven como base para el 

desarrollo de los contenidos procedimentales y actitudinales del mismo si se 

atiende a la realización de las tareas y actividades solicitadas. Incluye referencias 

a los principales artistas, obras y corrientes de la Historia del Arte, acompañados 

por imágenes que intentan ampliar la comprensión de los temas y mostrar 

ejemplos sobre los contenidos que se problematizan, así como ejercicios de 

reflexión, análisis y recuperación de información; glosarios, referencias sobre 

artículos, videos y páginas web para ampliar el contenido; actividades de 

reforzamiento y profundización para cada una de las unidades abordadas, las 

fuentes de información impresas y electrónicas utilizadas, así como una rúbrica de 

autoevaluación para el alumno que le permite estimar y reflexionar lo aprendido 

con esta Guía-cuaderno de trabajo. Al final de la misma, se ofrece también un 

examen tipo con el que se intenta familiarizar al estudiante con el tipo de reactivos 

y exámenes que demandan los programas de estudio de la Escuela Nacional 

Preparatoria y que eventualmente el alumno podría realizar. 
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Por supuesto, la Guía-cuaderno de trabajo de Historia del Arte es sólo un 

esfuerzo más orientado al abordaje de la asignatura, que únicamente adquiere 

sentido cuando los alumnos asumen que su aprendizaje depende principalmente 

del trabajo crítico, constante y autorregulado que ellos mismos puedan llevar a 

cabo, sin detrimento del apoyo que puedan recibir de los docentes en las clases 

regulares o bien en las asesorías de nivelación o de preparación para exámenes. 

En tal sentido, el alumno ha de realizar diversas tareas que favorezcan la 

apropiación de los contenidos y le permitan desarrollar capacidades genéricas, 

transversales y disciplinares. Por lo tanto, será necesario que efectúe búsquedas 

de información en materiales de calidad académica, maneje fuentes históricas en 

diversos formatos, realice lecturas con detenimiento y apoyo en diccionarios, 

enciclopedias y demás recursos pertinentes; interprete imágenes con base en 

contextos, y desarrolle su capacidad para elaborar materiales escritos en diversos 

géneros discursivos, tales como síntesis, organizadores gráficos, cronologías, 

análisis, monografías, reseñas, ensayos argumentativos y proyectos de 

investigación. 
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UNIDAD I. LA CONSTRUCCIÓN DE LOS HÁBITATS URBANOS. 
FUNCIONES, RETOS Y ESTÉTICA 

 
Objetivo específico  

 

El alumno identificará distintos espacios urbanos desde la Antigüedad hasta la 
actualidad a través de sus funciones, tipología, diseños arquitectónicos, técnicas y 
materiales, con el propósito de que explique problemas y soluciones, los compare 
con su entorno, aprecie su valor estético y su importancia como patrimonio 
cultural.  
 

Sugerencias generales para el análisis de imágenes 
 
V Observa con detenimiento la imagen que debas analizar. 
V Identifica el tipo de imagen (pintura, fotografía, caricatura, mapa, dibujo, video, 

etcétera). 
V Describe con detalle el contenido de la imagen (personajes, construcciones, 

actitudes, símbolos, fondos, elementos, objetos, colores, textos, etcétera). 
V Identifica el tema, situación, acontecimiento o proceso al que se refiere la 

imagen. 
V Identifica los conceptos que se representan o se busca comunicar. 
V Deduce la intención y los objetivos del autor para hacer dicha representación. 
V Averigua quién es el autor de la imagen y cuáles son el lugar y la fecha en que 

ésta se realizó. 
V Busca información en otras fuentes para construir un contexto histórico de la 

imagen que estás analizando. 
V Compara el contenido de la imagen con otras representaciones similares, de la 

misma época y sobre el mismo tema, para lograr una idea contextualizada y 
más amplia de la misma. 

V Redacta un comentario crítico con tus propias palabras fundado en el análisis 
que has realizado y en las fuentes de información consultadas citadas de forma 
correcta.  

 

1.1 Los espacios urbanos en la Antigüedad: la defensa, el poder, 
lo sagrado y la funcionalidad  

 

a) De la aldea neolítica a las primeras urbes 

 

El urbanismo, entendido como el estudio de la planificación y ordenamiento de los 
asentamientos humanos ïsobre todo de aquellos que se han conformado como 
ciudadesï, es una rama de la Arquitectura y de la Historia del Arte que nos 
permite observar el lento y variado desarrollo que han tenido los hábitats 
humanos, en cuanto espacios construidos y transformados en medio de la 
naturaleza, para la residencia y vida social de las diferentes colectividades de 
personas a lo largo del tiempo. Si bien los hábitats o espacios urbanos no han 
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existido desde el principio de la humanidad (en realidad, aparecen en su historia 
apenas hace unos seis o cinco mil años) pues sus primeros asentamientos 
ocurrieron en refugios, cuevas o campamentos de carácter temporal, fue el 
desarrollo de la agricultura ïhace unos diez mil añosï el proceso histórico que 
abrió el camino, primero hacia la sedentarización y el surgimiento de las primeras 
aldeas permanentes, y luego hacia la urbanización con la construcción de las 

primeras ciudades.  

 

Entre ambos momentos de la historia ocurrieron múltiples cambios sociales 
que permitieron a los grupos humanos construir verdaderos espacios urbanos, 
pues resulta evidente que existen importantes diferencias entre una aldea y una 
ciudad. A diferencia de la primera, la ciudad es un asentamiento humano con 
funciones políticas, administrativas, económicas y religiosa; y el espacio urbano, 
como resultado, es entonces un territorio para la residencia y actividades 
económicas secundarias y terciarias del conglomerado humano que vive en la 
ciudad, caracterizado por una alta densidad poblacional, una infraestructura, 
distintas construcciones y edificios, así como una organización del espacio 
compleja que permite a dicha población desenvolverse cotidianamente dentro de 
un orden social establecido.   

 

Durante el Neolítico (8500-3500 a. C.) se desarrolló la agricultura como 
nueva actividad productiva que obligó a los grupos humanos a establecerse en 
lugares fijos, surgiendo así ïcomo ya se mencionóï las primeras aldeas. Estas 
fueron asentamientos rurales más pequeños que un pueblo, los cuales formaban 
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un pequeño caserío ïagrupado o desagrupadoï no mayor a 12 viviendas cercano 
a ríos, lagos o costas y con una población menor a los 100 habitantes distribuidos 
en una superficie no mayor a 1 hectárea (0.01 km2). Dentro de la aldea se 
edificaron casas o cabañas de adobe, tierra, piedra o madera de planta 
rectangular, circular u ovalada, de una sola habitación y con las paredes y el piso 
cubiertos de barro, construidas de manera semi-subterránea, a nivel de piso o 
sobre plataformas. Desde luego, en ellas no existía todavía un plano urbano, de tal 
forma que no tenían calles, plazas, construcciones diferenciadas ni un 
ordenamiento espacial; sólo pasajes (cuando la aldea tenía un patrón aglutinante), 
muros compartidos, espacios abiertos, fosos y murallas o empalizadas. En las 
aldeas solamente había espacios residenciales para habitación de los pobladores 
y construcciones adosadas vinculadas con algunas actividades económicas 
(corral, molino, almacén, horno).  

 

El desarrollo que estos asentamientos primitivos llegaron a alcanzar durante 
el Neolítico dio paso al surgimiento de pueblos más grandes y complejos, como 
fue el caso del sitio de Catal Hüyuk, (7,500 a 5,700 a. C.) en la actual Turquía, con 
viviendas de planta rectangular hechas con abobe y vigas de madera. En este 
asentamiento no había calles, pórticos, entradas ni murallas, por lo que la 
contigüidad de las casas (a las que se accedía por escaleras) formó un muro 
continuo que hacía las veces de defensa protegiéndolo de invasiones y robos. 
Para entrar a cada vivienda el acceso se hacía por un orificio colocado en el techo, 
donde también se usaban escaleras de madera para bajar al interior. Catal Hüyuk 
se asentó, en el momento más alto de su desarrollo, sobre una superficie de 0.13 
km2 en la que residía una población de 5 mil u 8 mil habitantes, con casas que 
incluían un cuarto de 20 o 25 m2 y algunas habitaciones menores además de otros 
espacios dedicados a las actividades económicas. Cabe destacar también el 
carácter multifuncional de estas viviendas: habitables en su interior, de 
convivencia social en las azoteas y funerarias en el subsuelo, pues la población 
enterraba a los muertos debajo de las mismas. A pesar de la complejidad que 
Catal Hüyuk alcanzó como asentamiento humano, no se han hallado edificios 
públicos ni vestigios que sugieran 
la existencia de una sociedad 
jerarquizada. Como se puede 
observar en el plano 
reconstructivo, el asentamiento 
tenía una planta semi-ortogonal y 
aglutinada que respondía a una 
tradición de construir edificios 
rectangulares, aunque ello no 
impedía la construcción de 
nuevas viviendas en cualquier 
extremo del mismo de manera 
libre y práctica, lo que revela la 
ausencia de una planificación 
central para el sitio. 
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Las mejoras técnicas en la agricultura, el incremento de los excedentes de 
producción, el desarrollo de nuevas actividades económicas, los avances 
tecnológicos y la aparición de las primeras sociedades jerarquizadas; llevaron al 
surgimiento de las primeras ciudades de la historia humana en lugares como 
Mesopotamia y Egipto donde tales asentamientos lograron crecer a partir del 
aprovechamiento y explotación de las fértiles tierras en las riberas de los ríos 
Tigris, Éufrates y Nilo. Las primeras ciudades consolidaron su carácter plenamente 
urbano alrededor de los años 3400ï3000 a. C. como espacios que combinaron 
zonas residenciales 
populares, casas y palacios 
para la nobleza, edificios 
administrativos y plazas 
públicos, templos, 
instalaciones y conjuntos 
religiosos, así como la 
infraestructura necesaria 
para la vida de una 
población hacinada como la 
que residía en estos 
asentamientos. Las 
ciudades de Mesopotamia y 
Egipto tuvieron una 
población que oscilaba 
entre  los  40,000  y  80,000 
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habitantes sobre una superficie que 
podía ir desde los 0.8 a los 7 km2, 
generalmente amurallada y con 
portales para el acceso en los sitios 
urbanos de Mesopotamia mientras 
que en el caso de Egipto sólo se 
amurallaba el recinto sagrado y/o de 
gobierno en el centro del 
asentamiento.  

 

Las ciudades de Mesopotamia 
tuvieron en realidad distintos planos 
constructivos de acuerdo con cada 
región, algunos regulares y otros 
irregulares. Además de murallas que 
las rodeaban incluían torreones 
defensivos, un zigurat (templo), 
palacios y viviendas populares en los 

distintos barrios. Entre las ciudades más importantes de Sumeria (al sur de 
Mesopotamia) estaba Uruk, construida entre el 3800-2900 a. C., cuyo 
asentamiento urbano estaba organizado como ciudad-templo (con el zigurat al 
centro de la misma), tenía un contorno ovalado y una planta ortogonal, 
hipodámica, de damero o bien en forma de cuadricula, pues sus calles se trazaban 
en ángulo recto y esto daba lugar a manzanas rectangulares. Babilonia, ciudad 
más importante de la región de Acadia en el centro de Mesopotamia, fue 
construida hacia el año 1792 a. C. y se desarrolló hasta el 539 a. C. cuando fue 
conquistada por los persas. En este caso 
se trata de un asentamiento urbano de 
forma irregular que combinaba contornos 
triangulares y rectangulares con otros 
mixtilíneos. La ciudad tenía una planta 
organizada conforme a ejes principales que 
podían ser calles (como la llamada 
ñAvenida de las Procesionesò), canales, 
ríos o murallas; los cuales definían los 
barrios populares cuyo trazo no estaba 
planificado. Además, llama la atención que 
los palacios estaban edificados al lado de 
las murallas y que existían dos tipos de 
ellas: las que delimitaban un conjunto 
religioso interior y aquellas que formaban 
una defensa exterior, aunque algunos 
espacios y suburbios estaban también 
fuera de éstas. En el caso de Nínive (1800-
633 a. C.), principal ciudad de la región de 
Asiria al norte de Mesopotamia, 
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encontramos un contorno y una planta irregular del asentamiento en la que no 
existían propiamente manzanas (aunque los conjuntos de viviendas mostraban un 
contorno con tendencia a formar rectángulos) ni calles con la misma orientación o 
diseño, lo que hace evidente la falta de planificación del asentamiento. Además, 
los templos principales, el palacio y otros edificios públicos no ocupaban una 
posición central en la ciudad y se insertaban entre las murallas.   

 

En la arquitectura de Mesopotamia destacan el zigurat, edificio con forma 
de torre escalonada, varios pisos y rampas (para fines religiosos y 
administrativos); los palacios, construcciones para la clase alta cuya entrada 
estaba enmarcada por dos torreones decorados por céfalos (enormes estatuas de 
toros alados con el rostro del gobernante) y organizadas alrededor de un gran 
patio rodeado por varias habitaciones decoradas con ladrillos vidriados; y las 
viviendas populares, para el resto de la población que podían ser de dos tipos: la 
casa-colmena (con una base cuadrada y remate cónico) y la casa-patio de planta 
cuadrada o circular que contaba con dos niveles (el primero con vestíbulo, cocina, 
almacenes, y el segundo para habitaciones) techada en forma horizontal. Como 
técnica constructiva en las ciudades de Mesopotamia destaca la utilización del 
sistema abovedado (arcos y bóvedas) y materiales como el adobe, el ladrillo 

vidriado y la cal.  

 

Por su parte, el 
urbanismo en el antiguo 
Egipto tuvo dos tipos de 
planificación de los 
asentamientos: el primero 
fue el de planta ortogonal, 
hipodámica o reticular 
que corresponde a 
ciudades como Menfis, 
capital del Antiguo 
Imperio (3,100-2181 a. 
C.), y de otras como Hieracómpolis, Kahun, Amara o Set Maat, ordenadas a partir 
de recintos religiosos y edificios públicos de planta cuadrangular y cercados por 
una muralla, que a su vez organizaban calles y barrios (para familias de un mismo 
grupo o clase social) con un trazo y estructura similares que hacen evidente una 
planificación centralizada y previa de todo el asentamiento. El segundo tipo era el 
de las ciudades con una planta organizada conforme a ejes principales ïllamada 
por algunos autores planta organicistaï, en las que no existe un núcleo urbano 
como tal dado que se empleaba más bien una o varias calzadas principales para 
darles orden. Por lo general estos caminos cruzaban toda la ciudad, generando la 
construcción de núcleos periféricos (complejos militares, barrios para trabajadores, 
templos y edificios públicos, cuya planta, en este caso, era más bien irregular) a 
los lados de las mismas en forma aleatoria. Tal fue el caso de la ciudad de Tebas, 

capital del Nuevo Imperio (1550ï1070 a. C.), y de otras como Amarna,    
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El sistema constructivo 
utilizado por los egipcios fue el 
adintelado (muros, pilares y 
dintel), con cubiertas planas y 
grandes columnas con 
capiteles en forma de loto, 
papiro, palmera, etc. Los 
materiales usados para la 
construcción fueron el adobe 
(bloques de barro), la piedra 
(caliza, arenisca y granito) y la 
madera. Entre las principales 
formas de la arquitectura de 
Egipto tenemos los templos, 
con funciones religiosas, 
administrativas y económicas; 
cuya estética dependía de la 

época. Por ejemplo, el Templo de Ptah en Menfis estuvo integrado a la muralla, 
mientras que el Templo de Luxor en Tebas se construyó independiente a ella. 
Podían albergar un dromos (corredor de esfinges), obeliscos, fachada con pilonos 
trapezoidales,  sala  hipetra,  sala  hipóstila,  naos  (altar   para   rituales),   templos  

 

Actividad 1.1 
 

Elabora un cuadro-resumen sobre las características de la arquitectura urbana en 
Catal Hüyuk, Uruk, Babilonia, Nínive, Menfis y Tebas: 

 

 Catal 
Hüyuk 

Uruk Babilonia Nínive Menfis Tebas 

 
Planta urbana 
 
 
 

 
 

     

 
Técnicas y 
materiales 
 
 

      

 
Formas 
arquitectónicas 
 
 

      

 
Funcionalidad 
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menores anexos y una zona habitacional para sacerdotes. También se 
construyeron tumbas de distintos tipos, como las mastabas, construcciones 
edificadas con bloques de piedra que tenían dos niveles: el subterráneo con 
cámara sepulcral y el superior como capilla; los complejos pirámide, formados por 
una masa de bloques de piedra con base cuadrada y cuatro caras triangulares, en 
cuyo interior se construían algunas cámaras y túneles para acoger el cuerpo del 
faraón; los hipogeos, galerías y cámaras subterráneas talladas en la roca para 
usos funerarios; y los speos, cámaras y pasadizos subterráneos talladas en la 
roca con templos, esculturas o fachadas que se utilizaron como entrada a las 
galerías mortuorias. Por otra parte, la arquitectura civil también varió según el 
estatus social: los palacios para los nobles tenían varias habitaciones, terrazas, 
jardines y cocina; mientras que las viviendas populares para los estratos bajos 
eran sencillas con habitaciones multifuncionales y techo plano.  

 

 
b) Arquitectura y urbanismo en la polis griega y la urbs de Roma  

 
Desde un punto de vista arquitectónico y urbanístico, las poleis griegas más 
representativas de la Antigüedad Clásica (753 a. C. a 476 d. C.) fueron Atenas 
durante el periodo clásico (499 a 338 a. C.) y Pérgamo en la época helenística 
(338 a 31 a. C.), las cuales se asentaron en sitios con relieves similares. En las 
ciudades-estado griegas existían de hecho dos núcleos urbanos fundamentales: el 
primero era la Acrópolis (ñciudad altaò o ñciudad en la cimaò, y de ah² su vocaci·n 
religiosa como espacio consagrado a los dioses), sitio construido efectivamente en 
la parte más alta del asentamiento (resultado de la tradición arquitectónica de los 
antiguos palacios micénicos), y el Ágora (ñasambleaò), plaza principal rodeada por 
los edificios públicos más importantes de la ciudad construidos en la parte baja de 
la misma. Ambos espacios se encontraban rodeados por los barrios populares y 
residencias de nobles y políticos, construidos también en las faldas del 
promontorio. La forma de las 
ciudades era variada e irregular, 
pero poseían murallas exteriores 
defensivas que, en ocasiones, se 
prolongaban por los caminos 
principales que comunicaban al 
asentamiento con ciertos lugares 
estratégicos como el puerto. Tal 
fue el caso de los Muros Largos 
de la ciudad-estado de Atenas.  
  

En esta urbe, la Acrópolis 
era un recinto amurallado (al que 
se accedía por una larga 
escalinata) que resguardaba los 
templos más importantes de la 
ciudad: el Partenón (dedicado a 
la diosa patrona de Atenas, Palas 
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Atenea), el Santuario de 
Artemisa Brauronia, el 
Erecteión (templo dedicado al 
mítico primer rey de la ciudad, 
Erecteo, y al dios Poseidón), el 
Pandroseión (consagrado a la 
hija de Erecteo, Pándroso), 
entre algunos edificios más. A 
un costado de la Acrópolis, 
pero en un espacio más bajo y 
separado por una muralla, se 
construyeron también edificios 
de carácter cívico-religioso, 
recreativo-ritual y sanitario, que 
también eran fundamentales 
para el funcionamiento y la 
vida cotidiana de Atenas: el 

Teatro de Dioniso, el Odeón de Pericles, la Stoá de Eumenes y el Asclepeion, 
entre otros. A unos 400 metros de la Acrópolis ïy ya en la parte baja de la ciudadï 
se encontraba el Ágora, centro administrativo, político, judicial, social, comercial, 
cultural e incluso religioso de la polis. Ahí se reunía la ekklesía (principal asamblea 
de la democracia ateniense) así como los grupos de filósofos, demagogos y 
sofistas con los grupos de jóvenes y ciudadanos que los seguían. También 
estaban los templos de Hefestos, Apolo, Zeus y Afrodita; los tribunales que 
impartían justicia, el mercado, la casa de moneda, la fuente principal y otras 
instalaciones similares. Junto con la Vía Panatenaica, el ágora también era 
escenario de procesiones religiosas y espectáculos populares. Por lo que se 
refiere al plano de la ciudad, Atenas contó con una planta irregular donde los 
barrios tenían una disposición aglutinada y laberíntica, con salida a calles rectas, 
curvas y mixtilíneas que se cortaban entre sí para comunicar el asentamiento.  
 

En el caso de Pérgamo, el Ágora estaba rodeada también por edificios 
públicos de gobierno, tales como el Ecclesiasterón (sala para las asambleas 
públicas), el Bouleuterión (sala para las asambleas de gobierno), la Stoá (sitio de 
reunión pública) y el 
Prytaneión (edificio de 
gobierno de la ciudad). Sin 
embargo, otras construcciones 
civiles, culturales, recreativas y 
sanitarias de importancia 
como el Gimnasio, la Palestra 
(escuela de lucha), el ñÁgora 
de abajoò y el Asclepeion, se 
encontraban en este caso 
dispersos por la ciudad al igual 
que ciertos templos como el 
Altar de Zeus,  el Santuario de 
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Deméter y el Santuario de Hera que también 
resultaban ajenos a la Acrópolis. Por lo que se 
refiere al espacio que ocupaba la ñciudad altaò de 
Pérgamo, nuevamente se observa un recinto 
parcialmente amurallado, ubicado en la sección 
más elevada del terreno escalonado en el que se 
asentó la urbe (dividido por los estudiosos en 
ñciudad altaò (Acrópolis), ñciudad mediaò (Ágora) y 
ñciudad bajaò (Ágora de abajo)), donde 
encontramos ïa diferencia de Atenasï una 
combinación de edificios que le dieron a este 
espacio un carácter religioso, residencial y militar: 
el Santuario de Atenea Nikéforos, la famosa 
Biblioteca, el Palacio Real, el Teatro y un cuartel-
arsenal para el ejército. Además, el plano de 
Pérgamo adoptó una planta hipodámica o en 
forma de cuadrícula que mejoraron 
significativamente el trazo del asentamiento 
urbano con calles anchas y rectas. De este modo, 
los barrios populares y las casas residenciales que 
rodeaban a los principales edificios quedaron 
distribuidos en manzanas rectangulares que hacen 
evidente el interés por una planificación 
gubernamental para la ciudad.       

 
El sistema constructivo utilizado en los 

templos (circulares para los oráculos y 
rectangulares para los dioses) fue arquitrabado 
con cubiertas a dos aguas (esto es, columnas que 

sostienen dinteles o arquitrabes para formar edificios acompañados de fachadas 
con remate triangular llamado frontón). Sus plantas se dividían en tres partes 
(pronaos, naos y opistodomo) y su tipología dependía del número de columnas: in 
antis (dos columnas al frente), anfipróstilo (cuatro columnas en la fachada y cuatro 
en la parte posterior), 
períptero (múltiples columnas 
que rodeaban el templo), etc. 
De este modo, los templos 
siempre tenían cuatro caras y 
todas eran importantes. Los 
materiales usados para su 
construcción fueron la piedra 
arenisca, la caliza dura y el 
mármol. Las características 
arquitectónicas de las poleis 
griegas en realidad variaban 
regionalmente y según la 
importancia del dios patrono 
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de las mismas, aunque las diferencias se observaban sobre todo en términos de 
las características de los pedestales, columnas y entablamentos de los soportes 
de las fachadas. Así, el orden dórico alcanzaba una altura de 20 metros, con un 
capitel que incluía ábaco, equino y collarino, así como un entablamento con friso 
decorado por triglifos y metopas. El orden jónico representaba una altura de 22.5 
metros y tenía un capitel con ábaco y volutas, además de un entablamento con 
friso en forma de banda continua. Finalmente, el orden corintio alcanzaba una 
altura de 25 metros y tenía un capitel decorado con hojas de acanto y un 
entablamento con friso que podía estar decorado o no.  

 
La urbs romana, al igual que la polis griega, desarrolló también una 

arquitectura urbana con sus propias características, influenciada en este caso por 
los requerimientos, alcances y limitaciones de las tres fases políticas de la historia 
de Roma que, inevitablemente, impactaron en el desarrollo urbano de sus 
asentamientos: la Monarquía (753ï509 a. C.), la República (509ï31 a. C.), y el 
Imperio (31 a. C. ï 456 d. C.). Roma se fundó sobre una planicie de la región 
costera del Lacio en el centro de la Península Itálica, y pronto fue rodeada por una 
muralla para defenderse de las invasiones de los belicosos pueblos vecinos. Sin 
embargo, sus fundadores trazaron y organizaron el asentamiento con base en la 
arquitectura etrusca, pues durante la Monarquía dicha ciudad fue dependiente y 
tributaria de aquella civilización: dos calles principales perpendiculares, el cardo y 
el decumanus, en cuyo crucero se estableció el Foro, plaza con, o rodeada de, 
edificios y templos que originalmente tenían una utilidad comercial-religiosa, pero 
que posteriormente tuvieron fines políticos: la Curia (para las asambleas), el 
Pretorio (residencia del gobernador), la Basílica (mercado, centro financiero, 
tribunal de justicia, espacio religioso, lugar de reunión, etc.), con plantas de tres a 
cinco naves y techo a dos aguas, y los pórticos (donde había profesores que 
proporcionaban educación a cambio de un pago, así como personas que ofrecían 
otros servicios), entre otros edificios. De este modo, las ciudades romanas 
tuvieron una planta hipodámica o en forma de cuadrícula que resultó mucho más 
ordenada, regular, geométrica y planificada que la de los asentamientos urbanos 

anteriores. Posteriormente, 
la arquitectura griega y 
helenística ïllegada del sur 
de la Península Itálica y de 
los territorios conquistados 
por el Imperio Romanoï 
también habría de influir de 
manera importante en el 
urbanismo de Roma y sus 
ciudades alrededor del 
Mediterráneo.   
 

Otras construcciones 
destacadas que existían en 
la urbs romana, 
generalmente presentes en  
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todos los asentamientos urbanos ïaunque dispersas por la ciudadï, fueron las 
termas (baños públicos), los acueductos (esenciales para llevar agua potable a la 
población urbana), los teatros, anfiteatros y circos (edificios para diversiones, 
espectáculos y competencias), las vías o calzadas y los puentes que comunicaban 
las ciudades del Imperio y se construyeron desde el inicio de la República (509 a. 
C.), los monumentos conmemorativos (columnas, arcos triunfales, obeliscos y 
mausoleos) y otros dedicados a la educación como los gimnasios y palestras, 
tomados por supuesto de la tradición arquitectónica y urbanística griega.  

 
El principal sistema constructivo que utilizaron los romanos para estos 

edificios fue el arco, la bóveda y la cúpula; lo que permitió ampliar los espacios 
interiores bajo principios arquitectónicos que permitían mantener un equilibrio 
estético y funcional, sintetizados hacia el año 15 a. C. por Marco Vitruvio Polión en 
su tratado De Architectura: firmitas (solidez), utilitas (funcionalidad) y venustas 
(belleza). Adicionalmente, se incorporó el sistema constructivo arquitrabado con 
cubiertas  a  dos  aguas  (que   incluía   columnas   y   frontones),  heredado  de  la  
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arquitectura griega y etrusca, sobre todo para la construcción de templos, pero 
también para las fachadas de algunos edificios públicos. Sin embargo, cabe 
destacar cuatro innovaciones romanas en ellos: 1) la construcción del templo 
sobre un podio, 2) la ruptura de la simetría griega en los cuatro costados al 
construir una rampa de acceso, 3) se elimina el opistodomo (parte posterior) para 
marcar la fachada principal, 4) la combinación de la planta rectangular con la 
circular para integrar el uso de bóvedas. Con todo, la estética de los templos y 
edificios públicos romanos continuó utilizando los tres órdenes griegos clásicos 
(dórico, jónico y corintio), aunque también incorporaron la tradición etrusca con el 
desarrollo del orden toscano (como variante del dórico) y un orden compuesto que 
integró los tres órdenes griegos conocidos. Cabe señalar que los materiales más 
usados por los romanos fueron el hormigón, la piedra, el ladrillo, el mármol, el 
estuco y los mosaicos; y para la construcción de muros se emplearon las técnicas 
de sillería, mampostería y ladrillo. 
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Finalmente, por lo que se refiere a las viviendas romanas, se puede señalar 
que hubo diferentes tipos: la domus o vivienda unifamiliar con distintas estancias, 
la insulae o vivienda para varias familias, que contaba con diversos niveles, y las 
villae o villas, lujosas residencias unifamiliares en las afueras de la ciudad. 

 
 

Actividad 1.2 
 

A partir del contenido de este apartado, señala en la siguiente tabla todas las 
diferencias que encuentres entre la arquitectura y el urbanismo griego y romano: 
 

Arquitectura y urbanismo griego Arquitectura y urbanismo romano 

 

 

 

 

 

 

 

 

 

 

 

 

 

 

 

  

   

 

c) La urbanización en ciudades no occidentales  
 

Más allá del urbanismo occidental podemos encontrar otras formas y tipos de 
arquitectura urbana y de ciudades que se desarrollaron en contextos bastante 
diferentes a los de las civilizaciones que se asentaron en torno al Mar 
Mediterráneo. Tal es el caso de la antigua China (con centros urbanos como 
Anyang y Pekín), la India (con ciudades como Mohenjo-Daro y Khajuraho) o 
Mesoamérica (donde se desarrollaron urbes como Teotihuacan y Tenochtitlan). En 
ellas también se desarrollaron asentamientos urbanos con una organización 
religiosa, económica, política, social y cultural propia que definió los rasgos de su 
arquitectura urbana.  

 

Así, por ejemplo, el urbanismo de la antigua China se caracterizó por el uso 
de un plano regular y simétrico que buscó expresar el equilibrio entre materia, 
espíritu y naturaleza. De este modo, aunque algunas ciudades tuvieron una planta 
ortogonal y otras una planta organizada conforme a ejes principales, en ambos 
casos se observa una distribución ordenada, bilateral, armoniosa y proporcionada 
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del asentamiento urbano y sus 
principales construcciones o espacios. 
Entre las ciudades chinas más 
importantes de la Antigüedad destacan 
Anyang (1600ï1000 a. C.), fundada 
por la dinastía Shang, que incluyó la 
construcción de sitios ceremoniales, 
palacios y barrios de artesanos; así 
como Pekín (1368ï1644 d. C.), 
reconstruida por las dinastías Ming y 
Qing alrededor de la Ciudad Prohibida 
(residencia del emperador).  

 
Además del Ting, palacio del 

gobernador de cada distrito 
administrativo, y de los barrios donde 
vivía el grueso de la población, las 
ciudades chinas incluían templos, 

santuarios, plazas, pagodas (templos circulares o rectangulares de uno o varios 
niveles a manera de torres) y una o varias Pai-Lu, puertas monumentales con 
forma de arco triunfal y construcción arquitrabada. Algunos asentamientos 
urbanos de China tuvieron murallas exteriores que solían fabricarse con tierra 
compactada, aunque las hubo también de piedra y/o ladrillo como fue el caso de la 
Gran Muralla. El sistema constructivo que utilizaron los chinos estuvo fundado en 
el uso de columnas y techumbres de madera armadas que podían sostener varios 
niveles, así como tejados con aleros en las esquinas que se encorvan hacia arriba. 
Destaca en ese sentido el uso del Dougong, elemento estructural que surge de la 
intersección de dos ménsulas de madera que permiten sujetar la estructura. Los 
muros exteriores se hacían de tierra, madera, ladrillo o piedra, mientras que los 
interiores utilizaban materiales ligeros o 
sobrepuestos. Por lo que se refiere a las viviendas, 
éstas se organizaban como conjuntos de 
habitaciones (recámaras, cocina, estancias, 
bodegas, etc.) en forma de U alrededor de un jardín 
o patio en cuyo centro estaba el altar familiar. 
También los edificios administrativos y los conjuntos 
religiosos privilegiaban el uso de áreas verdes, 
incluyendo el llamado ñpozo de cieloò en el que un 
edificio tenía un pequeño jardín interior descubierto 
rodeado por habitaciones.    

 

 Por su parte, el urbanismo en la India giró 
también en torno a planos regulares, con la 
característica en particular de que las ciudades se 
construyeron como asentamientos elevados; esto es, 
sobre plataformas que permitían nivelar el terreno.  
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Además, muchas ciudades 
estaban amuralladas y poseían 
fosos, por lo que eran 
necesarias puertas 
monumentales para el acceso. 
A pesar de que se utilizó 
ampliamente una arquitectura 
de madera y adobe, se 
construyeron edificios de varios 
niveles con puertas y ventanas 
arqueadas. Entre las ciudades 
más importantes destacan 
Mohenjo Daro (2400ï1600 a. 
C.), que se construyó sobre 

una gran plataforma con patios hundidos para albergar edificios con funciones 
político-administrativas, y Khajuraho (950ï1050 d. C.), que tuvo una muralla para 
proteger el recinto ceremonial conformado por varios templos, los cuales muestran 
una forma ondulada y escalonada, así como múltiples bajorrelieves con temas 
eróticos. En la arquitectura clásica hindú (recordar que también existe en esta 
región la presencia del islam y sus mezquitas como tradición religiosa y 
arquitectónica llegada del exterior, además de las tres religiones propias de la 
India) destacan ante todo los edificios religiosos que muestran un enorme 
simbolismo y un gran esfuerzo constructivo de los pobladores. Los templos se 
clasifican en antiguos, de los que no queda casi rastro debido a los materiales 
perecederos con que fueron construidos; las cuevas, naturales o excavadas en la 
roca y profusamente decoradas en su interior; las stupas o santuarios budistas de 
forma semiesférica rodeados por empalizadas y esculturas; los jaina, con sus 
pórticos monumentales y varios niveles constructivos; y los hindúes, que se 
caracterizan por sus sikharas o enormes techos con forma de pirámide 
escalonada que se construyen arriba del santuario, generalmente con 
bajorrelieves exuberantes en figuras de dioses, personas, animales, mitos, etc. 
Otras construcciones relevantes 
en las ciudades de la India 
fueron los gopuram, puertas-
torre de los recintos religiosos, y 
las mandapas, salas techadas a 
partir de columnas que servían 
para los rituales públicos (por 
ejemplo bodas), asambleas o 
como sitios de reunión. Los 
principales materiales usados en 
esta región para la construcción 
fueron la piedra, el ladrillo, el 
adobe y la madera. 
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Finalmente, se puede destacar 
también el caso de la arquitectura 
urbana que se desarrolló en 
Mesoamérica, donde encontramos 
ciudades caracterizadas por plantas 
de tres tipos fundamentales: 
concéntricas, ortogonales (en 
cuadrícula) y organizados conforme a 
ejes principales, pudiendo encontrase 
incluso la combinación de algunos de 
ellos. Entre las ciudades más 
importantes de la región se puede 
citar la de Teotihuacan (200ï650 d. 
C.), con un eje rector (norte-sur) 
definidos por la calzada principal del 
asentamiento (Calzada de los 
Muertos). Distribuidos a los lados, e 
incluso en el extremo de dicha vía, se 
construyeron templos (plataformas 
escalonadas con forma de pirámide 
trunca) como las llamadas ñPir§mide 
del Solò y ñPir§mide de la Lunaò; 
palacios-templo, como el denominado 
ñTemplo de Quetzalc·atlò; recintos 
religiosos, como la ñCiudadelaò; palacios, como el de Quetzalpapálotl; una plaza 
de mercado, conjuntos residenciales y edificios públicos; distribuidos de forma 
aleatoria a uno y otro lado de la Calzada de los Muertos. Sin embargo, 
Teotihuacan cubría un área aproximada de 22 Km2 y tenía una forma rectangular. 
Al interior de la misma, más allá del eje principal y del Río San Juan que la 
atravesaba de forma perpendicular de este a oeste, se encontraban los barrios 
populares, talleres y varios conjuntos residenciales que formaban la base del 
asentamiento urbano (Tetitla, Zacuala, Atetelco, Tepantitla, etcétera), 
caracterizados por su trazo ortogonal y su distribución ordenada en torno a 
callejones rectilíneos. La arquitectura de Teotihuacan se caracterizó por el uso del 

talud y el tablero como 
elementos distintivos, 
así como por el uso de 
materiales como el 
tezontle, la cantera, el 
barro, el estuco y la 
madera. Destaca 
igualmente la pintura 
mural y la escultura 
monumental que 
decoraba distintos 
espacios interiores y 
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exteriores de la ciudad, así como los 
sistemas de alcantarillado y drenaje 
para el manejo de los desechos y la 
recuperación de aguas pluviales.  

  

 En el caso de Tenochtitlan 
(1325ï1521 d. C.) se observa 
también un asentamiento urbano 
lacustre organizado conforme a ejes 
principales, calzadas que partían del 
recinto sagrado ubicado en el centro 
de la ciudad hacia los puntos 
cardinales dividiéndola en cuatro 
sectores o tlayácatl fundamentales: 
Moyotlan, Cuepopan, Atzacoalco y 
Teopan. Aunque el centro 
ceremonial estaba ordenado y 
rodeado por basamentos y 
escalinatas de manera semejante a 
la Ciudadela de Teotihuacan, los tlaxilacaltin o barrios populares de Tenochtitlan 
tenían  una  disposición  laberíntica  e  irregular,  aunque  estaban  delimitados por  
 

Actividad 1.3 
 

A partir del contenido de este apartado y del anterior, señala en la siguiente tabla 
las diferencias que encuentres entre la arquitectura y el urbanismo occidental y 

los no occidentales: 
 

Arquitectura y urbanismo 
occidental 

Arquitectura y urbanismo no 
occidental 
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caminos y canales generalmente rectilíneos. Algunos rasgos de su arquitectura 
fueron el uso del doble templo en lo alto de los basamentos escalonados con 
forma de pirámide trunca, la doble escalinata, las plataformas circulares, los atrios 
elevados para los templos y palacios más importantes, el sistema arquitrabado de 
construcción fundado en pilares decoradas con relieves y dinteles o vigas de 
madera, muros de piedra, troncos, adobe o barro con aplanados de estuco; techos 
de zacate o de azotea, así como las esculturas monumentales. Al interior de la 
ciudad existían otros conjuntos religiosos y edificios administrativos, además de 
los centros comunales de cada tlaxilacalli que incluían plazas y pequeños templos. 

 

1.2 Ciudades hacia la modernidad: una aspiración histórica 

 

a) Ciudades preindustriales: modelos y funciones de la ciudad medieval 
cristiana occidental, la ciudad bizantina y las capitales islámicas   

 

En el año 395 d. C. el emperador Teodosio dividió al Imperio Romano en dos 
partes, dejando a su hijo Honorio el mando de la parte occidental con sede en 
Roma, y a su hijo Arcadio la parte oriental con sede en Constantinopla; el 
cristianismo continuó siendo la religión dominante en ambos imperios. Este 
acontecimiento y sus implicaciones, junto con la progresiva destrucción del 
Imperio Romano de Occidente por los germanos, dio inicio a la llamada Edad 
Media, que suele dividirse en Alta Edad Media (siglos V al XI) y Baja Edad Media 
(siglos XII al XV). Durante la Alta Edad Media se desarrolló en Europa Occidental 
un proceso de ruralización que llevó a la decadencia y abandono de distintas 
ciudades romanas, si bien algunas de ellas sobrevivieron como centros urbanos y 
evolucionaron posteriormente como ciudades medievales, mismas que 
comenzaron a florecer durante la Baja Edad Media. En cambio, en el Imperio 
Romano de Oriente, después conocido como Imperio Bizantino, continuaron 
existiendo las antiguas ciudades griegas y romanas durante la mayor parte de la 

Edad Media. Por su parte, 
entre los siglos VII y VIII 
apareció una nueva religión 
monoteísta en Arabia, el 
islam, que se expandió por el 
Medio Oriente, el norte de 
África y la península Ibérica, 
creando desde la Alta Edad 
Media un nuevo estilo urbano: 
la ciudad islámica.  

 

En Europa Occidental, 
fue hasta el final de la Alta 
Edad Media que el desarrollo 
de las ciudades floreció 
nuevamente, surgiendo dos 
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estilos urbanos fundamentales: la ciudad románica de los siglos XI al XIII, 
controlada por las monarquías, los nobles o la Iglesia, que cobraban impuestos 
por entrar o salir con mercancías obligando a los pobladores a establecerse en las 
afueras de las murallas o bien permitiendo el crecimiento de núcleos urbanos 
alrededor; y la ciudad gótica de los siglos XII al XV, mucho más compleja, 
desarrollada e integrada, porque se desarrolló como un asentamiento intramuros 
marcado por las nuevas actividades comerciales y artesanales de los burgueses, 
así como por las de otras instituciones nacientes como las universidades. En 
ambos casos, las ciudades medievales de Europa Occidental tuvieron un marcado 
carácter religioso impuesto por la Iglesia que implicaba la construcción de templos 
y conventos. 

 Las ciudades románicas fueron asentamientos urbanos que se formaron, 
en medio de una Europa rural y con escasos recursos materiales, alrededor de 
castillos, fortalezas, abadías, monasterios o catedrales que con frecuencia eran 
los edificios principales del lugar y en los que se realizaban actividades 
económicas, administrativas o religiosas en las que se involucraba la población. 
En otros casos debían su desarrollo a las rutas de peregrinación que existían en 
regiones como el sur de Francia y el norte de España, o incluso habían crecido 
alrededor de antiguos centros romanos que habían sobrevivido a la caída del 
Imperio Romano. Eran ciudades pequeñas de no más de dos o tres mil habitantes 
con casas bajas, algunas residencias señoriales, salas para concejos, plazas 

(para el mercado o 
algunas otras actividades 
públicas), templos y 
puertas; en las que el 
grueso de los habitantes 
llevaba a cabo labores 
comerciales, artesanales, 
de servicio, culturales o 
religiosas. Con bastante 
frecuencia, la vida 
cotidiana de la población, 
sus creencias, sus vicios 
y pecados, así como las 
dificultades de la misma 
(epidemias,          muerte, 
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pobreza, insalubridad, etc.) 
quedaron plasmadas en distintas 
representaciones escultóricas del 
arte románico, el cual resultó 
sumamente receptivo a estas 
situaciones y tipos sociales. 
Como resultado de su origen y 
características, las ciudades 
románicas tuvieron una planta 
irregular con áreas intramuros y 
extramuros, en las que el patrón 
de asentamiento de los edificios 
era aglutinado y el trazo de los 
callejones laberíntico.  

  

En este contexto, fue la 
arquitectura religiosa la que mayor desarrollo alcanzó en las ciudades románicas, 
caracterizada por la construcción de templos y monasterios con dos tipos de 
planta: la de cruz latina y la basilical. Además, utilizó ábside, absidiolos, 
contrafuertes rectos, arco de medio punto o semicircular, arcadas de doble 

columna, arquivoltas, portadas abocinadas, techos a dos aguas, bóvedas de 
cañón corrido y de arista, arcos fajones y formeros, pilares compuesto, cornisas 
sencillas, una gran variedad de capiteles y cúpulas poligonales. Ejemplos de este 
tipo de arquitectura son la Catedral de San Pedro de Jaca en Huesca, España, y 
la iglesia de Saint-Étienne, en Normandía, Francia; entre muchos otros edificios. 
Por su parte, la arquitectura románica civil se aplicó a los castillos, fortalezas, 
puertas de ciudades y edificios públicos o de gobierno, destinados a monarcas y 
nobles, como fue el caso del llamado Palacio de los Reyes de Navarra. Entre sus 
principales rasgos estaba el uso de torreones, pozos, pasos de ronda y murallas 
almenadas. Tanto en la arquitectura religiosa como en la civil, el arte románico 
ofrece una sensación de robustez y austeridad. El material más usado fue la 
sillería; esto es, bloques de piedra de gran tamaño labrados para fabricar muros.  

 

Por lo que se refiere a las ciudades góticas, cabe señalar una mayor 
complejidad de la vida urbana vinculada al desarrollo de las actividades que tenían 
lugar en ella y de las relaciones que estableció con otros espacios. Si la ciudad 
románica era un asentamiento aislado y ensimismado, la ciudad gótica, a partir del 
siglo XII, teje estrechas relaciones a partir de rutas comerciales terrestres, fluviales 
y marítimas con aldeas, villas, ciudades y regiones fundadas en los beneficios del 
intercambio de productos y servicios que permite el crecimiento demográfico, el 
aumento de la producción agrícola, la disminución de las invasiones de pueblos 
extraños y el auge del comercio marítimo en el Mediterráneo herencia de los 
contactos logrados por las Cruzadas. Las mejoras de las vías de comunicación y 
de algunos transportes, la monetarización de la economía, la compraventa de 
mercancías, el desarrollo de los mercados locales que involucran al campo y la 
ciudad, el surgimiento de las ferias comerciales (que progresivamente son atraídas 



 

34 
 

a ciertas ciudades como 
centros de comercio 
permanentes), el desarrollo de 
un incipiente pero efectivo 
sistema financiero de bancos, 
préstamos, créditos, letras de 
cambio, etcétera; la expansión 
de talleres artesanales y de 
gremios de artesanos, de 
manufacturas, de guildas de 
comerciantes, la ampliación del 
trabajo asalariado, así como la 
especialización de las ciudades 
y regiones agrícolas en la 
producción de ciertos artículos 
para el intercambio foráneo ï
incluso aquellos de lujoï; 

llevaron a las ciudades góticas a un crecimiento y desarrollo urbano que la Edad 
Media no había visto hasta entonces. Símbolos de ello fueron la construcción de 
las monumentales y conocidas catedrales góticas (símbolos de la competencia 
entre ciudades y del prestigio de las mismas), el surgimiento de las primeras 
universidades como centros educativos especializados, el poderío económico 
logrado, la aparición de nuevas actividades y espacios urbanos, así como la 
formación de una nueva clase social: la burguesía.   

 

Desde luego algunas ciudades góticas fueron sólo la evolución y desarrollo 
de sus antecesoras románicas (por lo que conservaron una planta irregular), pero 
en otros casos de trató de asentamientos urbanos que crecieron a partir de una 
aldea, villa o burgo como 
núcleo originario. Algunas 
más surgieron a partir de la 
integración de distintas 
aldeas rurales próximas a 
templos o monasterios 
cuya actividad económica 
creció rápidamente a partir 
del siglo XII, o incluso se 
construyeron ex profeso 
por razones militares-
defensivas o de explotación 
económica como fue el 
caso de las bastides o 
ciudades fortificadas, las 
cuales recuperaron la traza 
ortogonal de las antiguas 

ciudades romanas. Ejemplo  
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de estas últimas son Aigües-Mortes (1240) en Francia y Santa Fe (1481) en 
Granada, España.  

 

De todas formas, las ciudades góticas estuvieron amuralladas en su gran 
mayoría, y aquellas que se formaron a partir del siglo XII tuvieron a veces una 
planta radioconcéntrica y en ocasiones otra lineal (organizada conforme a ejes). 
En el primer caso se trata de un centro urbano en el que existía un espacio de 
referencia para toda la comunidad (una catedral, una plaza de mercado, un 
castillo, etc.) en el que convergen calles radiales (similares a los radios de una 
circunferencia) que comunicaban la orilla del asentamiento con el núcleo. Además, 
existían avenidas concéntricas que, a manera de anillos, delimitaban y 
comunicaban los barrios residenciales y otros espacios del asentamiento, de tal 
forma que el plano de la ciudad adquiría la forma de una telaraña. Este curioso 
patrón se debe a que cuando la población de la urbe crecía se derribaba la muralla 
perimetral y se transformaba en una avenida circular alrededor del centro, 

construyéndose luego una nueva defensa para la 
ciudad. De este modo, el trazo de las avenidas 
concéntricas correspondía en realidad al de las 
antiguas murallas del asentamiento. Ejemplos de 
este tipo de ciudades son Nördlingen o 
Lüdenscheid en Alemania, Aversa o Lucca en 
Italia; o Vitoria y Pamplona en España. En el 
caso de las ciudades góticas con planta lineal, se 
trata de urbes que se formaron y crecieron junto 
a caminos y rutas de comercio o peregrinación, 
por lo que muchos de los principales edificios y 
espacios urbanos se construyeron a un lado y 
otro de una avenida principal. De este tipo de 
ciudades podemos citar a Burguete, Estella, 
Puente la Reina, Logroño y Santo Domingo de la 
Calzada en España, localizadas sobre el Camino 
de Santiago.   

 

 

Entre los principales edificios y espacios 
de las ciudades góticas se encontraban las 
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murallas, puertas, plazas, templos, castillos o palacios, edificios administrativos y 
de gobierno, plaza mayor, catedral, casas gremiales, tribunales de justicia, 
hospitales, universidades, lonjas y mercados. Como parte de la arquitectura 
religiosa, por mucho la más cuidada y rica de las ciudades góticas expresada 
sobre todo en catedrales y templos, destacan los siguientes elementos: planta de 
cruz latina o basilical, ábside, absidiolos, girola, contrafuertes (arbotantes o 
escalonados), arcos apuntados (ojivales) o conopiales, portadas o puertas 
abocinadas, rosetón o ventanal, bóvedas con nervaduras, haces (hileras) de 
columnas, capiteles con o sin pomas isabelinas o diamantes, y cúpula poligonal. 
Entre las catedrales góticas más representativas están la de Notre Dame (siglo 
XII) y Chartres (siglo XIII) en Francia, así como las de Toledo, Burgos (siglo XIII) y 
Gerona (siglo XIV) en España. Por su parte, la arquitectura gótica civil fue 

financiada por la naciente burguesía, y se aplicó a la construcción de palacios, 
ayuntamientos, universidades y lonjas mercantiles. En ambos casos, la piedra y la 
sillería fueron el material y la técnica constructiva más usados para levantar todos 

estos edificios, varios de ellos con un carácter monumental.  
 

Fuera de Europa Occidental, en el Imperio Romano de Oriente durante la 
Edad Media el emperador Constantino I impulsó la continuidad y desarrollo de la 
antigua ciudad griega anterior a las conquistas romanas al renombrar a Bizancio 
(antigua colonia griega y romana) como Nova Roma (330 d. C.), aunque dicha 
urbe terminó llevando el nombre de ese gobernante: Constantinopla. Así, 
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Constantino concedió la 
libertad religiosa a los 
ciudadanos 
reconociendo las ideas   
helenísticas, romanas y 
cristianas, por lo que la 
ciudad bizantina mezcló 
las tradiciones 
arquitectónicas y 
urbanísticas griegas con 
los ideales urbanos de 
Roma y los 
requerimientos prácticos 
del crecimiento de la 
ciudad dada la 
importancia que 
Constantinopla tomó no 
sólo por convertirse en la 
capital del Imperio 
Bizantino, sino también 
por ser el paso comercial 
entre Europa y Asia a través del Estrecho del Bósforo. De este modo, los 
gobiernos de Constantino I (306-337), Teodosio II (408ï450) construyeron la triple 
muralla que rodeaba a la ciudad, y Justiniano (527ï565) inició la construcción de 
la basílica de Santa Sofía, fomentando también la remodelación de la ciudad con 
la edificación de plazas porticadas, del palacio del monarca, del hipódromo y los 
jardines, entre otros edificios más. Así, en Constantinopla convivieron tres plantas 
fundamentales: la de ciudad alta-baja (en el área que circundaba a la Acrópolis), la 
ortogonal de la época romana con las construcciones de la época, y la lineal 
(organizada conforme a ejes) a partir de la construcción del Foro de Constantino, 
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el Palacio del Emperador y la Mese, calzada principal que cruzaba todo el 
asentamiento y sobre la cual se edificaron después el Foro de Teodosio (del que 
se originó una segunda avenida principal), el Foro Boario y el Foro de Arcadio. A 
los lados de dichos ejes se formaron barrios y espacios residenciales de planta 
más bien irregular.      

 

Entre las características más importantes de la arquitectura bizantina 
podemos citar la planta central abovedada, la planta de cruz griega (con cada 
brazo de igual tamaño), fachadas sencillas con enormes estribos y arcos, bóvedas 
de cañón corrido y de arista para techar, pechinas para formar el tambor que 
soporta el peso de la enorme cúpula, medias cúpulas sin tambor para distribuir el 
peso de la cúpula central, estribos en forma de capillas hornacinas para distribuir 
el peso de las medias cúpulas, columnas que combinaron los órdenes jónico y 
corintio para soportar arcos de medio punto, y la decoración con mosaicos propia 
del cristianismo ortodoxo. Sin duda, es precisamente la iglesia de Santa Sofía, 
ahora convertida en mezquita, el mejor ejemplo de este estilo arquitectónico. Los 
principales materiales utilizados por la arquitectura bizantina, la piedra, el ladrillo, 
el mármol y los mosaicos.  

 

Por último, cabe señalar el desarrollo de la ciudad islámica que también 
tuvo lugar en la Edad Media, además del de las urbes en Europa Occidental y el 
Imperio Bizantino, tras la expansión del islam por Medio Oriente, el norte de África 
y el sur de España. Las principales urbes musulmanas fueron asentamientos 
nuevos resultado de la fundación de capitales y cabeceras para los califatos 
árabes que se organizaron sobre el territorio conquistado por los árabes, el cual se 
extendió ïdurante la existencia del Imperio Árabe (622-1492 d. C.)ï desde la India 
hasta España. El conjunto urbano de la ciudad islámica era conocido como la 



 

39 
 

medina, un espacio de planta 
irregular, aglutinada y con 
callejones laberínticos que se 
dividía en dos secciones: el 
zoco, que incluía una alcabaza 
(palacio, fortaleza y edificio 
administrativo), un mercado 
(zona comercial fundamental 
para el funcionamiento y abasto 
de la ciudad) y la mezquita 
principal (templo musulmán por 
excelencia) en el centro; y los 
barrios populares con otras 
mezquitas y edificios públicos fuera de éste. El zoco era un lugar de actividad 
fundamentalmente masculina relacionada con el intercambio comercial, los oficios, 
el gobierno, los puestos públicos, la religión y la convivencia. Los mercados, por 
supuesto, eran abundantes en mercancías de todo tipo (frutas, carne, cereales, 
cerámica, textiles, orfebrería, hortalizas, perfumes, especias, etc.) e incluían 
productos que llegaban de todos los territorios conquistados, incluyendo los más 
lejanos y exóticos.  

 

Por su parte, los barrios ïa veces separados por murallas del recinto 
comercial y administrativoï estaban formados por viviendas de aspecto austero al 
exterior (como ocurría también en las ciudades románicas y góticas de Europa 
Occidental) pero llegaban a estar muy ornamentadas en su interior, sobre todo a 

partir del uso de 
muebles sencillos, 
nichos, textiles en las 
paredes, tapetes, 
almohadas y un 
brasero. Las casas de 
las familias con más 
recursos incluían dos 
niveles y un jardín 
interior ïque podía 
incluir una alberca o 
más frecuentemente 
un pozoï rodeado por 
alcobas o 
habitaciones para el 
descanso. Otras 
instalaciones en las 
viviendas eran la 
cocina, las bodegas y 
los ñaseosò, dado que 
las   casas    contaban 
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con alcantarillado. Por 
seguridad, existía 
alumbrado público y las 
puertas de acceso a estos 
barrios eran vigiladas y 
cerradas por las noches. 
Dispesos por la medina 
existían numerosos 
hamman o baños públicos 
(algunos para hombres y 
otros para mujeres), 
madrasas o escuelas 
anexas a las mezquitas, 
huertas, norias, jardines 
botánicos y canales.  

 

La arquitectura de los musulmanes se inspiró en los modelos romano, 
egipcio, persa y bizantino, como se puede observar en la construcción de la 
cúpula del Templo de la Roca en Jerusalén, finalizada según la tradición en el año 
691 d. C. Sin embargo, los árabes también desarrollaron sus propias innovaciones 
urbanísticas como la planta concéntrica-circular de la ciudad de Bagdad (capital 
del Califato Abasí), que contó con doble muralla para separar el espacio religioso 
del público, tuvo varias entradas y estableció distintas áreas verdes. En otros 
casos, como el de la ciudad de Córdoba (parte del Califato Omeya), se utilizó la 
planta irregular con una sola muralla. En ambos casos las ciudades fueron 
construidas a partir del zoco, que contaba con su propia muralla. Entre los rasgos 
de la arquitectura religiosa árabe se pueden citar la construcción de mezquitas con 
planta de salón de varias naves, fachadas y accesos exteriores e interiores, techos 
de mampostería, teja o madera (alfarjes o artesonado), uso de cúpulas bulbosas 
con tambor o de gajos, uso de minaretes o torres (de uno a cuatro para flanquear 
el edifico), uso de columnas y de una gran variedad de arcos y puertas (herradura, 
túmido, trilobulado, lobulado, entrelazado, mixtilíneo, acampanado y de cortina) en 
ocasiones enmarcados por un alfiz rectangular. Cabe señalar que la planta de las 
mezquitas estaba dividida de acuerdo con la norma del islam: el haram (zona 
sagrada de oración), el mihrab (capilla) y la maxura (lugar para el califa, el imán o 
la persona que dirige la oración). Por lo que se refiere a la arquitectura civil 
islámica, se puede señalar la construcción de palacios para los califas, los cuales 
contaban con patios interiores, columnas, arcos de todo tipo y techos planos. Las 
viviendas para el resto de la población usaban techos de tejas a dos aguas o eran 
de azotea. Se utilizaban como principales materiales de construcción la tierra 
compactada, el ladrillo, la piedra, la madera, el yeso y el barro.  
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Actividad 1.4 
 

Con base en el contenido de este apartado, elabora el siguiente cuadro-resumen 
acerca de las características de las ciudades preindustriales en la Edad Media. 
Para ello, considera aspectos como materiales utilizados, función de los edificios, 
tipos de construcciones y contextos históricos: 
 

Ciudades Preindustriales 

Ciudad románica Ciudad gótica Ciudad bizantina Ciudad islámica 

 

 

 

 

 

 

 

 

 

 

   

 

 

 

b) En el camino a la modernización: la ciudad renacentista y la ciudad 
barroca 

 

La Edad Moderna (1453ï1789 d. C.) trajo 
importantes novedades en la arquitectura 
y el urbanismo de Europa Occidental, 
resultado de las transformaciones que 
comenzaron a desarrollarse en esa región 
durante los siglos XV y XVI. De este modo, 
surge en Florencia la ciudad renacentista 
que se extendió a otros asentamientos 
como Roma, París y Madrid. En ella 
destaca el surgimiento de proyectos bien 
planificados que son financiados por un 
nuevo grupo social, la burguesía, que 
ordena la construcción de los palazzi 
(viviendas con lujo), lo que ayudó a 
consolidar definitivamente la figura del 
arquitecto como figura central en el 
desarrollo urbano de las ciudades 
europeas.  
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Como parte de la 
modernización 
renacentista, surgió la 
necesidad de modificar la 
antigua ciudad medieval, 
generalmente con un plano 
irregular alrededor de una 
plaza de mercado con 
iglesia, por un 
asentamiento de plano 
reticular, de carácter 
centralizado, porticado y 
pavimentado, alrededor de 
una basílica o catedral, 
edificios administrativos y 
palacios. Además, 

comenzaron a destacar en el espacio urbano edificios que trataban de mostrar 
cierto status social a través de su arquitectura. Tal fue el caso en Florencia de la 
cúpula de Santa María del Fiore y del Palazzi Vecchio; de la Plaza del Capitolio en 
Roma, del Chateau d´ Amboise en París y del Monasterio de San Lorenzo del 
Escorial en Madrid.  

 
Los materiales más usados para levantar estas construcciones fueron el 

mármol y la cantera. Entre las características arquitectónicas del Renacimiento 
(siglos XIVïXVI) podemos destacar las formas grecolatinas (aunque con una 
nueva visión, más moderna), una planta centralizada para tener un efecto espacial 
y funcional más que visual, los arcos de medio punto, bóvedas de cañón y de 
arista decoradas con casetones, frontispicio triangular en las fachadas, el uso de 
los órdenes clásicos sugeridos por Vignola (columna lisa sobre pedestal y capitel 
toscano, dórico, jónico, corintio y compuesto), pilastras y semicolumnas adosadas 
a pilastras, cúpula semiesférica decorada con nervios o casetones, y elementos 
decorativos como guirnaldas, sillares almohadillados, conchas y grutescos.  

 
Posteriormente, con la consolidación de las monarquías absolutas, 

aparecieron las ciudades barrocas que también contribuyeron a modernizar las 
antiguas ciudades de la Edad Media, derrumbando las murallas medievales para 
mostrar   un   nuevo  espacio  abierto  y  libre  organizado  con  plantas  reticulares  



 

43 
 

(triangulares, rectangulares, circulares 
o cuadrangulares) que visualmente 
integran los espacios de forma unitaria. 
Así, con la ciudad barroca aparecen 
calles más anchas, paseos con 
jardines y plazas principales que 
combinan trazos lineales y curvos para 
enaltecer las construcciones religiosas, 
administrativas y públicas. En este 
sentido, destacan por ejemplo la Plaza 
Santa Trinita en Florencia, la Plaza de 
San Pedro en Roma, la Plaza Mayor 
de Madrid, así como la Plaza Dauphine 
y la Plaza Vosges en París dedicadas 
a Enrique IV, que buscaron la 
integración de espacios abiertos y 
construcciones religiosas o civiles a 
partir de una plaza central mixtilínea y 
el uso de obeliscos, columnas, 
esculturas o jardines.  

 

Las características más 
relevantes de la arquitectura religiosa 
barroca    son    el    uso    de    plantas 
circulares, elípticas o mixtilíneas para 
dar mayor dinamismo y expresividad al edificio, fachadas con planta mixtilínea, en 
las que adquieren notable importancia los elementos decorativos tales como 
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formas circulares, luces y sombras, efectos escenográficos, cornisas y columnas 
de todo tipo (dórica, jónica, corintia, toscana, compuesta y salomónica, siendo un 
caso aparte el de España donde se utilizó además la pilastra estípite), y cúpulas 
elípticas con linternilla para lograr que la entrada de luz provocara efectos de 
movimiento, entre otros más. Por lo que se refiere a la arquitectura civil aplicada a 
palacios y viviendas, en Florencia, Roma y Madrid se utilizaron plantas en forma 
de H, techos planos y habitaciones cerradas en torno a patios centrales, como 
puede verse en el Palacio Barberini en Roma. En el Palacio de Luxemburgo en 
París, se utilizaron también fachadas escalonadas con áticos de remate y jardines 
externos. Los materiales empleados en estas construcciones fueron la piedra, el 
mármol, el ladrillo y el estuco.  
 

Actividad 1.5 
 

De acuerdo con el contenido de este apartado, anota las principales 
contribuciones que hicieron la ciudad renacentista y la ciudad barroca a la antigua 
ciudad medieval que existía en Europa Occidental: 
 

Ciudad renacentista: 
 

_________________________________________________________________ 

_________________________________________________________________ 

_________________________________________________________________ 

_________________________________________________________________ 
 

Ciudad barroca: 
 

_________________________________________________________________ 

_________________________________________________________________ 

_________________________________________________________________ 

_________________________________________________________________ 
 

 

c) Ciudades industriales: reformas urbanas del siglo XIX 

 

Con la Revolución Industrial y la Revolución Francesa, la fisonomía de las 
ciudades vuelve a cambiar. El prototipo de la ciudad moderna en el siglo XIX fue 
París, seguida por Londres. La reforma urbana de Georges Eugene Haussmann, 
encargado de la renovación de París por Napoleón III, propuso una ciudad 
ordenada y cómoda para el uso de la burguesía, con alcantarillas, iluminación, 
recolectores de basura, calles anchas y arboladas, glorietas con monumentos 
simbólicos (utilizados como punto de fuga para trazar un plano reticular), casas 
con altura estándar, tiendas comerciales, hospitales, escuelas y boulevares para 
agilizar el tránsito. Así, por ejemplo, en París se construyó la Plaza de la Estrella 

con 12 avenidas que convergen en ella, mientras que en Londres  se  dio prioridad 
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al sistema de 
alcantarillado y al 
diseño de avenidas y 
jardines. Los barrios 
para los obreros 
debían ubicarse en la 
periferia. En el caso de 
Londres, los barrios de 
trabajadores eran de 
dos tipos: los cotagges 
(viviendas contiguas 
con solo un muro de 
separación) y los 
dumbbell (conjuntos de 

viviendas alrededor de un patio central que permitía iluminar los apartamentos).  
 

Actividad 1.6 
 

Siguiendo el contenido de este apartado, elige un ejemplo de arquitectura 
ecléctica y otro de arquitectura de hierro. Agrega una imagen de tus ejemplos y 
explica por qué cada construcción corresponde a uno u otro tipo de arquitectura a 
partir de sus características: 
 

Arquitectura ecléctica Arquitectura de hierro 

 

 

 

 

 

 

 

 

 

 

 

 

 

 

 

 

 

 

 

 

 

 

 

                     Imagen 1 

 

                     Imagen 2 
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En México, las reformas 
urbanas que modernizaron la 
ciudad tuvieron lugar desde 
finales del siglo XVIII (Reformas 
Borbónicas), pero sobre todo se 
hicieron notar bajo el Segundo 
Imperio, la República Restaurada 
y el Porfiriato. Durante estos 
periodos, surgió un trazo urbano 
moderno que incluyó la 
construcción del Paseo de 
Bucareli, del Paseo de la Reforma 
y de varios edificios y espacios 
que imitaron las formas europeas, 
particularmente las francesas.   

 

Cabe señalar que los dos principales estilos arquitectónicos que se 
desarrollaron en la segunda mitad del siglo XIX en el arte occidental fueron la 
arquitectura ecléctica, que imitó estilos de otras épocas (como el ñneobizantinoò de 
la Basílica del Sagrado Corazón de París, el ñneorrománicoò del Museo de Historia 
Natural de Londres, el ñneogóticoò de la Iglesia de Saint-Bernard de la Chapelle en 
Paris o el ñneorrenacentistaò de la Casa Boker en México), y la arquitectura de 
hierro, reflejo fiel de la Revolución Industrial con sus trazos geométricos y como 
respuesta a las nuevas necesidades de la población y de la economía: estaciones 
de ferrocarril (como la de Saint Lazare de París), puentes (como el Iron Bridge 
sobre el río Severn en Gran Bretaña), fábricas, bibliotecas (Santa Genoveva de 
París), mercados y pabellones para exposiciones (como el Crystal Palace de 
Londres, la Torre Eiffel de París o el Kiosco Morisco de Santa María La Ribera en 
México). Los principales materiales utilizados para esta arquitectura fueron la 
cantera, el ladrillo, el acero y las planchas de vidrio resistentes.  
 

1.3 Las megalópolis de los siglos XX-XXI: entre las demandas de 
las sociedades de masas y de consumo y las nuevas propuestas 
de funcionalidad  
 

a) Las soluciones arquitectónicas a los problemas de vivienda y de 
distribución de servicios públicos en el siglo XX. Los avances en la 
tecnología de la construcción   

 

A medida que transcurrió el siglo XX, las ciudades se configuraron a partir de 
nuevos fenómenos sociales como la explosión demográfica, la inversión privada, 
las necesidades sociales de consumidores, empresas, trabajadores, empleados y, 
por supuesto, los avances tecnológicos. Así fue como aparecieron las 
megalópolis, conjunto de áreas metropolitanas que se conurbaron y comenzaron a 

interactuar entre sí,  llegando  a  tener  una población superior a los 10 millones de 
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habitantes. Con la 
sobrepoblación, fue 
necesario buscar en 
las megalópolis 
nuevas soluciones a 
los problemas de 
vivienda y servicios 
públicos que, con 
frecuencia, crecieron 
de manera 
desordenada; por lo 
tanto, la traza irregular 
de las megalópolis se 
caracteriza por los 
siguientes aspectos: 
centros históricos 
(antiguos núcleos urbanos con arquitectura anterior al siglo XX que representan un 
importante patrimonio cultural, alrededor de los cuales se extendió rápidamente, y 
no siempre de manera planificada, la megalópolis), barrios residenciales para la 
clase alta (estéticos y funcionales), barrios periféricos para la clase baja (con 
problemas de infraestructura, servicios y seguridad, e incluso desordenados y con 
viviendas de distintas calidades), cinturones industriales (zonas dedicadas a 
fábricas y actividades industriales que llegan a constreñir o dificultar el desarrollo 
urbano), y los recientes distritos de negocios que incluyen edificios corporativos, 
hoteles, centros comerciales y de espectáculos exclusivos e incluso conjuntos 
habitacionales, vinculados todos a las actividades financieras y empresariales de 
alto nivel del sector privado.  

 

Entre las megalópolis más representativas tenemos a Tokio en Japón, con 
sus rascacielos multifuncionales, así como sus centros bursátiles y comerciales 
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que centralizan la convivencia social a través del 
consumo, olvidando la periferia que, en este 
caso, no deja de contar con servicios básicos. 
Otro caso es el de Nueva York en Estados 
Unidos, con su problemática habitacional que 
transcurre entre los rascacielos y edificios 
corporativos ubicados en la zona céntrica, los 
barrios residenciales y los barrios marginales de 
trabajadores, afrodescendientes e inmigrantes. 
La Ciudad de México es otro ejemplo de una 
megalópolis con enormes problemas de 
conexión entre la periferia y el centro, enorme 
tránsito vehicular, contaminación, escasa 
planificación del crecimiento urbano, así como 
falta de servicios públicos en varios puntos de la 
misma.  

 

Durante el siglo XX las ciudades 
experimentaron grandes avances en la 
tecnología para la construcción, desarrollándose 

además varios estilos arquitectónicos. Las vanguardias de los años veinte 
introdujeron el futurismo con sus formas aerodinámicas, el expresionismo con su 
solidez plástica y el neoplasticismo basado en la rigidez de las formas geométricas 
funcionalistas. Durante los años treinta y cuarenta se impuso más bien el 
racionalismo buscando la simplicidad de las formas e introduciendo por primera 
vez el hormigón armado. Más adelante surgieron el organicismo, que trató de 
unificar y vincular el interior y el exterior de las construcciones; el metabolismo 
arquitectónico de los años sesenta, que impulsó la construcción de edificios con 
secciones cúbicas voladizas, vigas y mallas colgantes; el minimalismo de la misma 
década, que buscó el equilibrio entre lo simple y decorativo; el postmodernismo de 
los años setenta, el cual revaloró la historia del espacio social-natural y construyó 
edificios con techo a dos aguas y un estilo neoecléctico; el tardomodernismo-high 
tech  de  finales  de los años setenta y la década de los ochenta, que utilizó 
innovaciones tecnológicas como el cierre de los muros con cristal reflectante, 
estructuras de acero, conductos de ventilación, escaleras mecánicas y grúas para 
la limpieza de los 
cristales; y el tardo 
modernismo-decons-
trucción de los años 
noventa, que se 
interesó por construir 
edificios con forma y 
elementos dispares 
que parecen flotar, 
moverse, chocar entre 
sí y distorsionarse.  
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Por lo que respecta a los 
barrios periféricos para la clase 
baja, sobre todo en la segunda 
mitad del siglo XX, las ciudades 
han presentado de manera 
insistente varios inconvenientes: 
la reducción de superficies 
edificables que aumentan el 
precio del suelo, la necesidad de 
mejorar la funcionalidad y diseño 
del inmueble para evitar riesgos y 
accidentes, el hacinamiento, los 
cambios en los modos de vida por 
los largos traslados que provoca 
la necesidad de viajar 

cotidianamente desde la periferia hacia el centro y viceversa para trabajar, el 
encarecimiento de los materiales de vanguardia (hormigón armado, acero, hierro, 
fibras plásticas y paneles solares), entre otros más. Frente a estos problemas se 
han desarrollado dos tipos básicos de vivienda que consideran siempre espacios 
reducidos: las viviendas horizontales, que corresponden a casas contiguas de dos 
niveles y fachada simple (el primero dedicado a la estancia, cocina, baño y 
zotehuela; y el segundo para las recamaras); y las viviendas verticales o 
departamentos, que son pisos ïo parte de ellosï en edificios de distinta altura y 
fachadas simples (cemento aplanado, metal o vidrio). En este caso, los espacios 
se distribuyen en un solo nivel: estancia, comedor, cocina, recamaras, baño y 
pequeña área de servicios.  

 

Cabe señalar que la construcción de viviendas en las ciudades 
contemporáneas (en el centro, en la periferia o más bien donde haya lugar) ha 
llevado con frecuencia a reconfigurar el mapa urbano según la distribución de los 
servicios públicos. Así, por 
ejemplo, se intentó evitar los largos 
traslados entre periferia y centro a 
través de la construcción de obras 
descentralizadas: fábricas, oficinas, 
mercados, centros comerciales, 
vías de comunicación (puentes, 
estaciones ferroviarias, 
aeropuertos, centrales camioneras, 
carreteras), hoteles, hospitales, 
escuelas, edificios de gobierno, 
edificios corporativos, museos, 
bibliotecas, universidades, cines, 
teatros, etcétera. Sin embargo, 
estas construcciones terminaron 
por  provocar  nuevas  migraciones 
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hacia las urbes y dentro de ellas, lo que en vez de reducir el tiempo de los 
traslados aumentó los problemas de movilidad debido a la sobrepoblación y el 
caos vial. De este modo, existe una tendencia constante a la saturación e 
insuficiencia de los servicios públicos en las ciudades y megalópolis de nuestros 

días frente a la demanda de sus habitantes.  
 

Actividad 1.7 
 

Observa las siguientes imágenes y, con base en el contenido de este apartado, 
señala el problema urbano o el tipo de arquitectura al que corresponde, 
explicando además la problemática que expresa:  

 

   ______________________________    ______________________________   
   ______________________________    ______________________________  
   ______________________________    ______________________________   
   ______________________________    ______________________________    

    
   ______________________________    ______________________________   
   ______________________________    ______________________________   
   ______________________________    ______________________________  
   ______________________________    ______________________________  
    

 

En el caso de la Ciudad de México, inicialmente se proyectó la construcción 
de unidades habitacionales en la parte central de la urbe, pero conforme creció la 
población se realizaron viviendas en la periferia de la misma. Entre las unidades 
habitacionales céntricas de la segunda mitad del siglo XX podemos señalar el 
Conjunto Urbano Presidente Adolfo López Mateos de Nonoalco-Tlatelolco, la 
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Unidad Independencia, la 
Unidad Habitacional Vicente 
Guerrero, el Centro Urbano 
Presidente Juárez o la Unidad 
Habitacional Villa Olímpica 
Libertador Miguel Hidalgo; 
todas ellas con diseños 
estéticos muy sobrios y 
propósitos políticos muy 
claros: honrar al presidente, 
vincular al Estado con la 
historia del país, publicitar las 
olimpiadas de 1968, etcétera. 
A partir de los años setenta, 
se optó por construir 
viviendas de interés social a 
través de instituciones como 
el INFONAVIT y el 
FOVISSSTE con una finalidad descentralizadora que intentó disminuir la 
sobrepoblación de la urbe enviando a los nuevos propietarios de viviendas hacia la 
periferia, lo que nuevamente acrecentó los problemas de traslado.  

 

b) Las soluciones arquitectónicas en el siglo XXI ante el deterioro 
ambiental en las ciudades, los movimientos migratorios, las zonas 
conurbadas y la pérdida del centro único. Las tecnologías de vanguardia 
y sustentabilidad   

 

Las megalópolis han crecido hasta el punto de haber absorbido a pueblos, zonas 
conurbadas y otras que incluso eran rurales, como ocurre con la Ciudad de México 
en la que, como entidad política, habitan cerca de 9 millones de habitantes, pero 

cuya área urbana 
metropolitana incorpora otros 
24 millones de personas en 
los municipios conurbados 
del Estado de México, 
haciendo de la Ciudad de 
México un área urbana de 33 
millones de habitantes. Al 
igual que en nuestra ciudad, 
las megalópolis del siglo XXI 
presentan distintos 
problemas como la 
migración, en su mayoría de 
gente pobre, que busca 
mejores condiciones 
laborales  y  se  establece en 
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la periferia de las urbes 
provocando un crecimiento 
desmesurado e irregular de 
barrios marginales que no 
cuentan con los servicios 
públicos necesarios y viven en 
condiciones de insalubridad.  

 

Cabe destacar también el 
problema de la transformación 
de espacios urbanos 
deteriorados y economías 
populares en barrios 
residenciales y centros 
comerciales a partir de la 
inversión privada que especula 
con el valor y uso del suelo, así como con estrategias de consumo masivo 
(gentrificación), el cual provoca, a partir de la construcción de edificios y conjuntos 
departamentales así como de plazas comerciales, el encarecimiento de ciertas 
zonas y la destrucción de sus economías o modos de vida tradicionales, obligando 
a los grupos de menores ingresos a migrar hacia la periferia.  

 

Además, con la construcción de plazas comerciales y centros financieros o 
corporativos, se crean simbólicamente nuevos centros sociales de reunión 
exclusivos para los sectores más favorecidos de la sociedad que generan nuevos 
problemas para las ciudades: quiebre de pequeñas empresas nacionales, 
desempleo, explotación, tráfico, delincuencia, contaminación, migración, 
contrastes sociales, economías informales, sobre explotación de recursos como el 
agua potable, hacinamiento, cambio  climático  en  las  zonas urbanas, 
insuficiencia de servicios públicos, etcétera. Así, por ejemplo, en la Ciudad de 

México se está 
provocando un aumento 
de la contaminación y 
una cada vez mayor 
escasez de agua como 
resultado de la 
construcción desmedida 
de plazas comerciales, 
condominios, oficinas, 
etc. En Sao Paulo, 
Brasil, se ha dado 
prioridad a la 
construcción  y concen-
tración de rascacielos, 
parques y centros 
comerciales, descuidan-  
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do los servicios básicos en las 
favelas. Otro caso es el de 
Shangai, China, sede de 
numerosas empresas 
multinacionales cuyos 
rascacielos y centros comerciales 
han generado un peligroso 
aumento de la contaminación en 
la ciudad. 

  

Para el futuro, los 
arquitectosïurbanistas tendrán 
que considerar como parte de las 
soluciones urbanas para las 
megalópolis, el impacto del 
cambio climático en las ciudades, 
el uso de tecnología de 

vanguardia, el manejo de la basura, el uso racional del agua y otros servicios, el 
aprovechamiento de los recursos naturales y la convivencia responsable con el 
medio ambiente. Todo ello se visualiza ya en la llamada arquitectura sustentable o 
eco-tech (ecológica, sostenible, verde, etc.). De este modo, el interés por construir 
de manera sustentable los edificios y viviendas del futuro próximo ha llevado al 
surgimiento de dos estilos bien definidos que buscan la integración de las 
construcciones con su entorno natural: la arquitectura bioclimática y la arquitectura 
de bioconstrucción. La primera propone construir fachadas inteligentes que 
protejan el interior de la radiación solar y por consiguiente fomenten el ahorro 
energético a través del uso de placas fotovoltaicas, turbinas de viento generadoras 
de electricidad, etc. En el segundo caso, la arquitectura consiste en diseñar 
edificios con áreas verdes para ayudar a la recolección del agua de lluvia y 
contribuir con la regulación interna del clima (enfriamiento en verano y 
calentamiento en 
invierno).  

 
Con todo, las 

nuevas construcciones 
sustentables en las 
megalópolis le están 
dando actualmente 
prioridad a lo funcional, 
más que a lo estético, por 
lo que algunos arquitectos 
intentan recuperar la 
esencia artística de los 
edificios sustentables a 
través del eclecticismo. 
Así,   se    han    retomado 
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estilos del siglo XX (minimalismo y 
tardomodernismo high-tech) para fusionarlos 
con el nuevo enfoque estético del siglo XXI, 
llamado arquitectura invisible. Del minimalismo 
se rescata la idea de unidad formal-espacial 
(líneas puras y simples) con la decoración 
basada en el cemento pulido, el vidrio y el 
acero; del tardomodernismo high-tech se retoma 
la estética industrial (uso del acero con distintas 
formas geométricas y adaptación de paredes de 
vidrio); y de la arquitectura invisible se toma la 
idea de unir lo emocional con lo sensorial, a 
través de edificios que parecen no existir 
(paredes que desaparecen por efectos ópticos) 
para darnos una sensación de libertad y 
aislamiento a los ruidos, incorporando en ellos 
además energías sustentables.  
 

Entre las construcciones sustentables 
más representativas en las megalópolis del siglo 

XXI podemos citar la Torre de Shangai en China, el Edificio Corporativo Siemens 
en la Ciudad de México, así como las Torres del Rochaverá y la Casa de Dalva 
Borges en Sao Paulo. La Torre de Shangai es un rascacielos de 128 pisos que 
está formado por nueve edificios cilíndricos apilados uno sobre otro, con una 
fachada de vidrio para reducir las cargas del viento y turbinas que permiten 
generar energía. Su forma en espiral sirve para recoger el agua de lluvia que se 
utiliza para el aire acondicionado y los sistemas de calefacción, además de contar 
en el interior con nueve jardines que ayudan a la climatización interna. Además, 
las funciones que ofrece el rascacielos son variadas: comerciales, laborales y 
habitacionales. El Edificio Corporativo Siemens de Polanco cuenta con un patio 
central abierto, áreas verdes para aprovechar la luz natural y divisiones que se 
realizan por medio de 
muros móviles. El aire 
acondicionado se obtiene 
por medio de vigas 
enfriadoras que conducen 
agua a baja temperatura, al 
tiempo que el agua de lluvia 
se aprovecha para los 
baños. Finalmente, las 
Torres del Rochaverá, 
ubicadas en el centro de 
Sao Paulo como parte de 
un centro comercial-
financiero, están formadas 
por cuatro edificios en torno 
a una gran plaza, 
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construidas con hormigón revestido de placas de granito pulido, aluminio y vidrio 
para aprovechar la iluminación natural y reducir el uso de energía eléctrica. 
Igualmente, la Casa de Dalva Borges, en la periferia de la ciudad, cuenta con dos 
niveles que aprovechan las áreas verdes para climatizar el interior de la vivienda.  
 

Actividad 1.8 
 

Con base en el contenido de los dos últimos apartados, anota los problemas que 
sufren las megalópolis del siglo XXI, las alternativas que se vislumbran a a nivel 
arquitectónico y urbanístico para intentar resolverlos, así como las tendencias 
estéticas que se están incorporando a estos proyectos: 

   

Problemas: 

1. ______________________________________________________________ 

2. ______________________________________________________________ 

3. ______________________________________________________________ 

4. ______________________________________________________________ 

5. ______________________________________________________________ 

 

 

Alternativas: 

1. ______________________________________________________________ 

2. ______________________________________________________________ 

3. ______________________________________________________________ 

4. ______________________________________________________________ 

5. ______________________________________________________________ 

 

Tendencias estéticas: 

1. ______________________________________________________________ 

2. ______________________________________________________________ 

3. ______________________________________________________________ 

4. ______________________________________________________________ 

5. ______________________________________________________________ 

 

 

 

ACTIVIDADES DE REFORZAMIENTO 
 
1. Glosario 
 

Aldea: asentamiento rural con viviendas concentradas y una población menor 
a los 1000 habitantes. 
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Altar: estructura arquitectónica consagrada al culto religioso. 
 
Arbotante: contrafuerte en forma de arco, adosado al muro para reforzarlo o 
sostenerlo. 
 
Arco fajón: elemento estructural que forma parte de la bóveda de cañón. 
 
Arco toral: elemento estructural conformado por cuatro arcos que sirven para 
soportar una cúpula u bóveda  
 
Arco: cualquier curva continua que une dos puntos y sirve para soportar el 
peso de un nivel superior (puede ser arco de medio punto, apuntado u ojival, 
lobulado, mixtilíneo, etc.) 
 
Arquitectura: arte y técnica de proyectar, diseñar y construir edificios firmes, 
útiles y estéticos. 
 
Basílica: edificio público de Roma que solía destinarse al comercio o tribunal 
de justicia, el cual se convirtió después en templo cristiano. 

 
Bóveda de arista: elemento arquitectónico abovedado que se utiliza para 
cubrir espacios cuadrangulares; resulta de la intersección de dos bóvedas de 
cañón, que se cruzan perpendicularmente. 
 
Bóveda de cañón: bóvedas generadas por un arco directriz que sirve para 
techar. 
 
Bóveda de nervadura: elemento propio de la arquitectura gótica que se forma 
por la intersección de dos bóvedas de cañón apuntado, y que a diferencia de la 
bóveda de arista esta reforzada por dos o más nervios diagonales que se 
cruzan en la clave convirtiéndose incluso en elementos de ornato.  
 
Bóveda vaída: bóveda semiesférica cortada por cuatro planos verticales y 
paralelos entre sí dos a dos. 
 
Capilla hornacina: nicho que forma un arco formero en la superficie del muro. 
 
Catedral: templo cristiano que es la sede de un obispo. 
 
Cimborrio: torre o cuerpo saliente al exterior, generalmente de planta 

cuadrada u octogonal, que se levanta sobre el crucero de una iglesia para 
iluminar su interior. 
 
Ciudad: asentamiento humano con características urbanas en el que se 
desarrollan funciones políticas, administrativas y religiosas, así como una 
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economía dedicada a la manufactura y los servicios. Supera los 10,000 
habitantes. 
 
Columna: elemento arquitectónico de soporte con forma cilíndrica, que sirve 
para soportar la estructura horizontal de un edificio, un arco u puede ser 
decorativo. 
 
Contrafuerte: estructura en forma de pilar adosado al muro para reforzarlo o 
sostenerlo. 
  
Crucero: espacio definido por la intersección de la nave principal y la 
transversal de una iglesia. 
 
Cúpula: bóveda de curvatura uniforme que se erige sobre una base circular, 
semicircular, apuntada o bulbosa, y sirve para cubrir una parte del templo o 
edificio. 
 
Dintel: viga o piedra horizontal que cubre el vano de una puerta o ventana, y 
sirve de sostén del muro superior. 
 
Edificio: cualquier construcción para albergar distintas actividades humanas 
(templo, palacio, vivienda, teatro, etc.). 
 
Entablamento: conjunto de elementos arquitectónicos (arquitrabe, friso y 
cornisa) que coronan un edificio. 

 
Fachada: cualquier muro exterior de una construcción. 
 
Funcionalidad: es la función que tiene la arquitectura, para hacer que cada 
parte del todo cumpla un rol y lograr un objetivo común. 
 
Iglesia: templo destinado al culto religioso público. 
 
Linternilla: elemento en forma de tubo dispuesto colocado como remate sobre 
una cúpula y sirve para dejar entrar la luz. 
 
Megalópolis: conglomeración de varios espacios urbanos que interactúan 
entre sí y supera los 10 millones de habitantes. 
 
Mezquita: templo islámico que cuenta con planta de salón (varias naves) y 
entradas. 
 
Muralla: muro cerrado destinado a la protección y defensa de determinado 
sitio. 
 
Muro: construcción que permite dividir un espacio; suele utilizarse como 
sinónimo de pared, muralla o tapia. 
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Palacio: edificio lujoso utilizado como residencia del gobernante. 
 
Parroquia: templo destinado al culto religioso donde se ejecutan los 
sacramentos. 
 
Pechina: elementos estructurales y constructivos que resuelven el encuentro 
entre la base circular de una cúpula y un espacio inferior de planta cuadrada. 
 
Pilastra: soporte de base cuadrada o rectangular adosada a una pared. 
 
Pilono: construcción con forma de pirámide truncada que flanquea la entrada 
de un templo egipcio. 

 
Planta basilical: planta arquitectónica de tres a siete naves. 
 
Planta de cajón: diseño usado en las iglesias que solamente cuenta con una 
nave. 
 
Planta de cruz griega: diseño utilizado en las iglesias en forma de cruz 
formada (cuatro brazos de igual medida que intersecan en ángulo recto). 
  
Planta de cruz latina: diseño utilizado en las iglesias en las que la nave mayor 
tiene más longitud que el transepto (el brazo menor). 
 
Plaza: espacio urbano público, abierto, pequeño o amplio, que sirve para reunir 
a los habitantes. 
 
Portada:  conjunto de elementos que conforman el acceso de una 
construcción. 
 
Pueblo: entidad urbana cuya población fluctúa entre 1001 y 9,999 habitantes. 
 
Remate: son los elementos que se colocan sobre la construcción para adornar 
la parte superior. 

 
Tambor: elemento arquitectónico estructural situado en la base de una cúpula 
a modo de prolongación. 
 
Techo a dos aguas: compuestos por dos faldones inclinados y unidos. 
 
Templo: edificio con fines religiosos. 
  
Torreón: estructura central del castillo medieval que sobresale del muro u 
muralla; también es conocido como Torre de Homenaje.  
 
Traza de línea: plano urbano a partir de un eje principal y uno transversal. 
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Traza irregular:  plano urbano sin forma definida. 
 
Traza ortogonal: plano urbano donde predominan las líneas rectas en el 
trazado de las calles, que se cortan perpendicularmente formando cuadrículas 
con sensación de orden; también es conocido como hipodámico, reticular o 
regular. 
 
Traza radioconcéntrica: plano urbano que tiene avenidas de circunvalación 
concéntricas y calles o avenidas radiales (desde el centro a la periferia o a la 
inversa). 
 
Urbanismo: disciplina que estudia a las ciudades desde una perspectiva 
holística con el objetivo de ordenar los sistemas urbanos. Se refiere, además, a 
la forma en que los edificios y otras estructuras de las poblaciones se 
organizan, y también a la agregación y forma en que están distribuidas las 
poblaciones en asentamientos mayores de población como son las urbes. 
 

Vivienda: edificio utilizado como residencia de la población; puede ser de 
varios niveles y con distintas características dependiendo la época. 

 
 
2. Para saber más 
 

Videos 

 

Tema 1.1 Los espacios urbanos en la Antigüedad: la defensa, el poder, lo 
sagrado y la funcionalidad  

 
[S.A.]. (2008). La aldea neolítica de Çatal Hüyük. ArteHistoria. [Archivo de 

video]. Recuperado el 14 de marzo de 2019 de: 
https://www.youtube.com/watch?v=jEOvR4kvFm0  

 
González, C. (2013). La ciudad sumeria de Ur y su zigurat. [Archivo de video]. 

Recuperado el 14 de marzo de 2019 de: 
https://www.youtube.com/watch?v=Xi5wTojwTvI  

 
Lázara, J. (2018). Urbanismo griego. [Archivo de video]. Recuperado el 14 de 

marzo de 2019 de: https://www.youtube.com/watch?v=u090b9-h2Tw   
 

Tema 1.2 Ciudades hacia la modernidad: una aspiración histórica 

 
Ramos, A. (2018). Urbanismo: ciudad medieval. [Archivo de video]. Puno, Perú: 

Universidad Nacional del Altiplano. Recuperado el 14 de marzo de 2019 
de: https://www.youtube.com/watch?v=VHDv96JWIps  

 

https://www.youtube.com/watch?v=jEOvR4kvFm0
https://www.youtube.com/watch?v=Xi5wTojwTvI
https://www.youtube.com/watch?v=u090b9-h2Tw
https://www.youtube.com/watch?v=VHDv96JWIps
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[S.A.] (2011). La arquitectura del Renacimiento italiano. [Archivo de video]. 
Recuperado el 14 de marzo de 2019 de: 
https://www.youtube.com/watch?v=6H2DOIwITBg  

 
Escalera, F. (2014). La arquitectura barroca en Italia y Francia. [Archivo de 

video]. Recuperado el 14 de marzo de 2019 de: 
https://www.youtube.com/watch?v=hebPMxwz3WM  

 
Arias, J. (2012). El Barón de Haussmann y la reconstrucción de París. [Archivo 

de video]. Recuperado el 14 de marzo de 2019 de: 
https://www.youtube.com/watch?v=tepyNZACbVU  

 
Tema 1.3 Las megalópolis de los siglos XX-XXI: entre las demandas de las 
sociedades de masas y de consumo y las nuevas propuestas de 
funcionalidad 

 
Savage, M. (2017). Megalópolis, acción para resolver problemáticas del 

crecimiento urbano. [Archivo de video]. NotimexTV. Recuperado el 14 de 
marzo de 2019 de: https://www.youtube.com/watch?v=vnh1AkFLuSw  

[S.A.].Tokio de megalópolis a ciudad jardín documental. [Archivo de video]. 
Recuperado el 14 de marzo de 2019 de: 
https://www.youtube.com/watch?v=hC8e-SCSWd0  

 
[S.A.]. (2017). La Torre de Shanghái. [Archivo de video]. Recuperado el 14 de 

marzo de 2019 de: https://www.youtube.com/watch?v=eaUJDZfS_vs  
 
3. Actividad a desarrollar 
 

Título de la actividad: ñVisita al Centro Histórico de la Ciudad de Méxicoò 

Objetivo: explicar los problemas y soluciones arquitectónicas, analizar el 
entorno y apreciar el valor estético y la importancia como patrimonio cultural de 
un edificio novohispano. 
 
Actividades:  
1. Visita el Centro Histórico de la Ciudad de México y selecciona alguna de las 
construcciones realizadas durante el virreinato que existen en él. 
2. Observa y analiza el edificio a partir de sus características, problemas, 
soluciones, entorno, valor estético e importancia como patrimonio cultural. 
3. Investiga los datos e información que necesites para completar y 
fundamentar tu análisis, así como para profundizar en el conocimiento de dicha 
construcción. 
4. Posteriormente, elabora un video en el que se explique el contexto histórico, 
cultural y arquitectónico del edificio elegido, así como los criterios que lo 
convertirían en un patrimonio cultural de la nación. 
5. El video debe incluir: introducción, desarrollo, conclusión y fuentes 
consultadas. 

https://www.youtube.com/watch?v=6H2DOIwITBg
https://www.youtube.com/watch?v=hebPMxwz3WM
https://www.youtube.com/watch?v=tepyNZACbVU
https://www.youtube.com/watch?v=vnh1AkFLuSw
https://www.youtube.com/watch?v=hC8e-SCSWd0
https://www.youtube.com/watch?v=eaUJDZfS_vs
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AUTOEVALUACIÓN 1 
 
Después de haber leído y analizado el contenido de la Unidad, de responder todos 
los ejercicios que se incluyen en cada apartado, y de consultar el glosario, revisar 
los recursos y realizar las actividades que se solicitan para reforzar y profundizar 
tus aprendizajes; resuelve de manera autocrítica y reflexiva la siguiente rúbrica 
para autoevaluar lo que has logrado trabajando con ella:    
 

LO QUE DEBO PODER 

HACER EN LA UNIDAD  

Fácilmente 

lo puedo 

hacer 

Soy capaz 

de hacerlo 

Me es 

complicado 

No he 

logrado 

hacerlo 

Explicar las tipologías, 
funciones y aspectos 
estéticos a partir del análisis 
de una aldea neolítica y 
alguna de las primeras 
ciudades de la historia. 

    

Analizar y comparar los 
espacios y la arquitectura de 
las antiguas ciudades griegas 
como Atenas y Pérgamo. 

    

Identificar los rasgos urbanos 
y arquitectónicos de la 
antigua ciudad de Roma y a 
qué tipo de necesidades 
(políticas, económicas, 
sociales o culturales) 
obedecieron. 

    

Señalar y comparar las 
características arquitectóni-
cas y urbanísticas de 
ciudades no occidentales de 
China, India y el México 
Antiguo. 

    

Identificar las características 
de la arquitectura románica y 
gótica en relación con la 
religiosidad y el despegue 
comercial de la Baja Edad 
Media. 

    

Comparar las características 
arquitectónicas y urbanas de 
la ciudad bizantina de 
Constantinopla frente a las de 
las capitales islámicas de 
Bagdad y Córdoba. 
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Analizar plantas de 
construcciones religiosas y 
planos urbanos que 
demuestren las diferencias y 
similitudes entre ciudades del 
Renacimiento y del Barroco, 
así como la forma en que se 
vinculan con las aspiraciones 
modernizadoras de las 
monarquías absolutistas. 

    

Explicar las reformas urbanas 
del siglo XIX en las ciudades 
de París, Londres y México, 
las características 
arquitectónicas, su 
funcionalidad para mejorar las 
condiciones de vida y los 
contrastes entre los espacios 
de la burguesía y los de los 
obreros. 

    

Analizar las problemáticas 
que presentan las 
megalópolis del siglo XX, que 
conduzca a la reflexión sobre 
las soluciones a los 
problemas de vivienda, de 
distribución de servicios 
(educación, salud y 
recreación), con análisis de 
las concepciones estéticas y 
de los avances en la 
tecnología de la construcción. 

    

Debatir sobre los problemas y 
soluciones en ciudades del 
siglo XXI: México, Sao Paulo 
y Shanghai; sus cambios 
arquitectónicos y estéticos, 
así como las tecnologías más 
avanzadas y sustentables 
que se emplean. 

    

Valorar el desarrollo urbano 

como generación y 

multiplicación de espacios 

para la convivencia social y la 

apreciación estética. 

    

Adoptar una postura crítica,     
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de respeto y tolerancia, hacia 

las distintas expresiones 

arquitectónicas, estéticas y 

urbanísticas que reflejan 

determinadas ideas y 

posturas religiosas. 

Adquirir una postura de 

compromiso hacia la 

preservación del patrimonio 

arquitectónico y su difusión. 

    

Distinguir, identificar y aplicar 

las categorías y conceptos 

integrados en el Glosario.  

    

Reforzar y profundizar mis 

aprendizajes a través de la 

consulta de los recursos 

propuestos.  

    

Realizar con éxito todos los 

ejercicios solicitados en cada 

apartado de la Unidad. 

    

Realizar con éxito la actividad 

a desarrollar propuesta al 

final de la Unidad. 

    

¶ Redacta una reflexión acerca de las respuestas que has marcado en esta 

rúbrica, valorando las implicaciones que tienen los distintos logros alcanzados, 

no alcanzados y en qué nivel. 

 

 

 

 

 

 

 

 

 

 

 

¶ De acuerdo con la respuesta anterior, explica qué tan lejos crees que te 

encuentras de alcanzar en su totalidad los desempeños que se solicitan en la 

Unidad: 
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¶ Si alguna de las actividades de la Unidad te resultó complicada o no lograste 

realizarla, enlista las causas de ello: 

 

 

 

 

 

¶ ¿Qué importancia piensas que tienen los aprendizajes y actividades a los que 

te acercaste en esta Unidad para tu formación como estudiante del Área IV? 

 

 

 

 

 

 

 

FUENTES DE CONSULTA 
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Cuadrado, D. (2015). Principios y mecanismo de ideación de la arquitectura del 

siglo XXI. Valencia: Universidad Politécnica de Valencia. [Trabajo para 
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Franchetti, V. (1999). Historia del urbanismo. México: Instituto de Estudios de 
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Hall, P. (2008). Ciudades del mañana. Historia del urbanismo en el siglo XX. 
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Henríquez, R. (2004). Introducción al estudio de la arquitectura occidental. México: 

UNAM. 
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Calatrava, J. (2016). El París de Haussmann como territorio de la utopía: Víctor 

Fournel (1865) y Víctor Hugo (1867).  Quintana. Revista de Estudios del 
Departamento de Historia da Arte. 15. Santiago de Compostela, España: 
Universidad de Santiago de Compostela. pp. 54-56. Recuperado el 28 de 
diciembre de 2018 de: https://www.redalyc.org/pdf/653/65354336005.pdf   

 
Dueñas del Rio, A. (2013). Reflexiones sobre la arquitectura sustentable en 

México.  Quintana. Revista Legado. 14, (8). Estado de México: Universidad 
Autónoma del Estado de México. pp. 83-85. Recuperado el 28 de diciembre 
de 2018 de: https://www.redalyc.org/pdf/4779/477947373007.pdf  

 
Rovira, R. (2009). Relaciones de poder y economía política en Teotihuacan: 

Investigaciones y orientaciones teóricas actuales. Anales del Museo de 
América. 16. Madrid: Universidad Complutense de Madrid.            pp. 55-57. 
Recuperado el 28 de diciembre de 2018 de:  
file:///C:/Users/equipo/Downloads/Dialnet-
RelacionesDePoderYEconomiaPoliticaEnTeotihuacanInv-
3045462%20(1).pdf 
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UNIDAD II. EL CUERPO HUMANO REPRESENTADO. 
 CONTEXTOS, FORMAS Y VALORES 

 
Objetivo específico  

 

El alumno comprenderá diferentes formas de representación y significación del 
cuerpo humano desde la perspectiva de la historia del arte, en relación con 
distintos estilos, ideas e intereses de grupos sociales y contextos históricos, lo cual 
le proporcionará una perspectiva de identidad y al mismo tiempo de tolerancia y 
aprecio hacia diversas formas de concepciones del ser humano y sus relaciones.  
  

Sugerencias generales para el análisis de imágenes 
 
V Observa con detenimiento la imagen que debas analizar. 
V Identifica el tipo de imagen (pintura, fotografía, caricatura, mapa, dibujo, video, 

etcétera). 
V Describe con detalle el contenido de la imagen (personajes, construcciones, 

actitudes, símbolos, fondos, elementos, objetos, colores, textos, etcétera). 
V Identifica el tema, situación, acontecimiento o proceso al que se refiere la 

imagen. 
V Identifica los conceptos que se representan o se busca comunicar. 
V Deduce la intención y los objetivos del autor para hacer dicha representación. 
V Averigua quién es el autor de la imagen y cuáles son el lugar y la fecha en que 

ésta se realizó. 
V Busca información en otras fuentes para construir un contexto histórico de la 

imagen que estás analizando. 
V Compara el contenido de la imagen con otras representaciones similares, de la 

misma época y sobre el mismo tema, para lograr una idea contextualizada y 
más amplia de la misma. 

V Redacta un comentario crítico con tus propias palabras fundado en el análisis 
que has realizado y en las fuentes de información consultadas citadas de forma 
correcta. 

 

2.1 Cuerpo desnudo, cuerpo vestido  

 

a) Imágenes del cuerpo humano y sus posibles significados en la 
Prehistoria y la Historia Antigua. Ideales estéticos humanistas en las 
antiguas Grecia y Roma. Pintura y escultura 

 

Las primeras representaciones del cuerpo humano, incluso ya como 
manifestaciones artísticas, datan de la prehistoria. Específicamente, fue durante el 
Paleolítico Superior (35,000ï10,000 a. C.) cuando se desarrolló la pintura rupestre 
o pintura en piedra. En Europa tenemos, como ejemplos de este arte, las cuevas 
de Altamira y Lascaux en la región franco-cantábrica. En dichas cuevas, y en otras 
más,  se ha encontrado evidencia de la presencia de grupos humanos cazadores y  
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recolectores que dejaron su impronta artística, 
apareciendo como parte de las 
representaciones del cuerpo humano las 
llamadas manos en negativo (aparentemente 
como una forma de introducir mágicamente al 
ser humano en las escenas representadas). 
También pueden encontrarse seres 
antropomorfos, cubiertos con atuendos 
provenientes de pieles de animales, a los que 
se ha identificado como chamanes, quienes 
aparecen interactuando con los animales 
representados y poseen un marcado 
naturalismo.  

 

Junto a la pintura rupestre, se encuentran 
representaciones escultóricas femeninas a las 
que se da el nombre genérico de Venus. Dichas 
estatuillas, elaboradas en marfil, piedra o barro, 
tienen como finalidad exaltar la representación 

femenina o de la 
mujer en un momento específico de su vida como es 
el embarazo, por lo cual los investigadores consideran 
que están relacionadas con la fertilidad humana. En 
este sentido, tales representaciones se caracterizan 
por la exageración de los atributos sexuales, sobre 
todo los senos y las caderas, como sucede en la 
Venus de Willendorf, la Venus de Savignano o la 
Venus de Lespugue. Otras representaciones de este 
tipo que cabe mencionar son las esculturas, relieves, 
grabados o pinturas rupestres de órganos sexuales 
masculinos y femeninos, las cuales manifiestan 
también la importancia que se atribuía a la 
reproducción y fertilidad humanas en una época donde 
la supervivencia 
individual y del 
grupo era difícil.   

 

A partir 
del Mesolítico 

(10,000ï8,000 a. C.) hubo un cambio 
importante en el arte, que se observa 
principalmente en la pintura. En esta nueva 
etapa, las figuras, sobre todo el cuerpo 
humano, antes representadas de forma 
naturalista, experimentan una estilización y 
se reducen a una serie de líneas sencillas 
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que destacan los ángulos 
que éstas tienen buscando 
representar el dinamismo 
de los cuerpos. 
Nuevamente, los hombres 
aparecen corriendo tras 
sus presas o bien 
alistándose para la batalla, 
destacando la idea de 
movimiento tal como si 
bailaran. De hecho, esta 
tradición pictórica continuó 
hasta el Neolítico (8000ï
4000 a. C.), donde a las 
figuras masculinas se 
añaden las femeninas que 
destacan por el uso de 

faldas, tocados, cintas y brazaletes, tal se observa, por ejemplo, en la Danza de la 
Roca de los Moros, en Cogul, España.  

 

Por su parte, las primeras civilizaciones en Mesopotamia y Egipto tuvieron 
una nueva forma de representar el cuerpo humano. Los sumerios, el pueblo más 
antiguo que se estableció en Mesopotamia (3800 a. C.), se representó a sí mismo 
como individuos de baja estatura, cabeza rapada o cubierta por una especie de 
gorro de cuero, nariz aguileña, ojos saltones y vestidos con un sayal de lana. 
Dicha representación puede observarse en el Relieve de Ur-Nanshe de la ciudad 
de Lagash, la Estela de los Buitres o el Estandarte Real de Ur, así como en las 
esculturas del rey 
Gudea. En cambio, los 
asirios representaron el 
cuerpo humano 
exaltando el principal 
atributo que valoraban: 
la fuerza física (aspecto 
comprensible para un 
pueblo de guerreros). 
Así, en las 
representaciones de los 
reyes Asurbanipal y 
Salmanazar se pueden 
observar musculaturas 
muy marcadas y una 
fuerza física 
impresionante, sea para 
cazar leones o bien para 
conquistar otros pueblos. 
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En el Egipto del Imperio Antiguo (2686ï
2181 a. C.), la forma de representar el cuerpo 
humano llegó a un consenso desde las primeras 
dinastías. En la escultura, el uso funerario que se 
hizo de las representaciones humanas llevó a 
una división entre escultura hierática para las 
clases altas y escultura naturalista para las 
clases bajas. La escultura hierática tiene como 
características una representación del cuerpo 
humano en la flor de la edad, en el rostro destaca 
la llamada mirada de eternidad o al horizonte y la 
ausencia de expresividad, modelándose el 
cuerpo según el canon de belleza egipcio 
(diferente por supuesto al occidental), aunque 
con variaciones según la época, y adhiriendo las 
extremidades superiores e inferiores firmemente 
al torso y al piso para evitar que se rompa la 
pieza. Ejemplos de este tipo de esculturas son la 
de Snefru, Keops y las triadas de Micerinos. La 
escultura naturalista corresponde a los llamados 
ushebtis o respondedores, que son 
representaciones del personal de servicio 
encargado de atender a las clases altas, incluso 
en la otra vida. Dichas figurillas representan 
gente común realizando actividades cotidianas 
como preparar cerveza, ir a la guerra o navegar 
en embarcaciones.  

 

En la pintura egipcia también se estableció un canon pictórico para la 
representación del cuerpo humano. De manera sintética puede decirse que la 
cabeza aparece de perfil 
con el ojo de frente, el torso 
de frente con las 
extremidades de perfil y los 
pies indicados con el dedo 
gordo, todos ellos son los 
rasgos característicos de la 
llamada torsión egipcia, 
planteamiento seguido 
dogmáticamente por los 
pintores de esta civilización 
durante casi tres mil años. 
También se incluyó como 
parte de este canon el uso 
de distintos tonos de piel 
para distinguir a las mujeres 
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(color claro) de los hombres (color obscuro). Sólo 
durante el Imperio Nuevo (1550ï1070 a. C.) la 
representación humana en la escultura y la 
pintura tuvo algunas variaciones, resultado de la 
Escuela de Tell el Amarna impulsada por el 
faraón Akhenatón. Entre ellas podemos observar 
una esbeltez del cuerpo humano, su alargamiento 
y una señalización clara de la cintura o ñcintura de 
avispaò, lo que concede mayor erotismo a la 
figura humana, si bien se optó también por una 
representación abultada de la cabeza.  

 

En el caso de Mesoamérica, las culturas 
indígenas legaron claros ejemplos escultóricos 
sobre la forma de representar el cuerpo humano, 
sobre todo con la intención de perpetuar eventos 
memorables, ensalzar la figura de gobernantes o representar a los dioses más 
importantes. De manera general, se aprecia en la representación humana 
mesoamericana ciertos cánones como la presentación de cuerpos de dos 
maneras: desnudos o vestidos, una indumentaria detallada que busca señalar la 
jerarquía social del individuo, ciertos elementos que se destacan del cuerpo para 
comunicar significados (atributos sexuales, rostros, posturas, etc.), y la persistente 
tradición estilística propia de cada región que la distinguía de otras, lo que 
demuestra que cada cultura mesoamericana tenía un arte con rasgos específicos. 
Además, se observan evidentes contrastes ïde acuerdo con cada periodo y zona 

de esta área culturalï, entre al menos tres 
formas de representar el cuerpo humano: el 
naturalismo, el hieratismo y la convención. 

 

 Así, entre los olmecas del sur de 
Veracruz y de Tabasco (1200ï400 a. C.) 
pueden encontrarse cabezas colosales, 
figurillas, esculturas con movimiento u 
hombres-jaguar. En Teotihuacán (Altiplano 
Central), Monte Albán (Oaxaca) y las 
ciudades del Área Maya (Península de 
Yucatán), asentamientos del Período Clásico 
(200 a 950 d. C.), la representación del 
cuerpo humano se subordina plásticamente a 
los mitos, la historia, la religión y la política; 
mediando o variando entre las convenciones, 
el naturalismo y el hieratismo. Finalmente, 
durante el Posclásico (900ï1521 d. C.) la 
figura humana se simplifica y se confunde 
con la de los dioses: el arte mexica muestra, 
por  ejemplo,   representaciones  arcaicas  de 
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estilo tolteca en el Relieve de la Banca y la Caja de los Guerreros del Templo 
Mayor, donde el cuerpo fue modelado de perfil en forma hierática y convencional. 
Posteriormente, en la Piedra de Tizoc y la Piedra de Moctezuma Ilhuicamina, el 
cuerpo deja atrás ese arcaísmo para adquirir un mayor dinamismo, aunque sin 
escapar a una representación lateral y convencional de la figura humana.  

 

En el mundo clásico (753 a. C. ï 
476 d. C.), el desarrollo del humanismo 
impulsó a los escultores griegos a 
estudiar con detenimiento la anatomía 
del ser humano en búsqueda de los dos 
ideales de belleza más importantes para 
esta civilización: la proporción y la 
armonía, modelando en mármol el 
resultado de sus estudios, a pesar de 
que la influencia de Egipto y 
Mesopotamia en las primeras 
representaciones humanas hizo que el 
arte griego temprano se caracterizaran 
por su falta de dinamismo (como se 
puede observar en los kuroi y las korai de 
los siglos VII o VI a. C.). Así, el estudio 
anatómico dio como resultado 
representaciones humanas en las que 
destacó el movimiento y la torsión del 
cuerpo, como ocurre en El Discóbolo de 

Mirón.  Igualmente,  llevó  a  la formación 
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del canon de Policleto (siglo V a. C.), 
expresado en El Doríforo y El 
Diadumeno; y, posteriormente, en obras 
del escultor Fidias como la Procesión 
de las Panateneas y la Atenea 
Pártenos, consistente en proporciones 
exactas entre todas las partes del 
cuerpo humano fundadas en bases 
matemáticas y geométricas: ñEs 
necesario que la cabeza sea la séptima 
parte de la altura total de la figura, el pie 
dos veces la longitud de la palma de la 
mano, mientras la pierna, desde el pie a 
la rodilla, deberá medir seis palmos, y la 
misma medida habrá también entre la 
rodilla y el centro del abdomenò. Otra 
aportación fundamental del arte griego 
fue la técnica de los paños mojados 
para representar el cuerpo humano 
semidesnudo con prendas traslúcidas 
que permiten ver e incluso sentir la piel 
de las mujeres en cuestión. Además de 

los artistas ya mencionados, a lo largo de los 
siglos V y IV a. C. encontramos distintos escultores 
que desarrollaron este canon y los ideales de 
belleza griegos acerca del cuerpo humano en sus 
obras como Alcamenes, Praxiteles, Scopas o 
Lísipo, quien desarrolló también su propio canon 
que es conocido por su nombre.  

 

Finalmente, los romanos, herederos de la 
tradición etrusca y helenística, desarrollaron en 
primer lugar el retrato, vinculado con la importancia 
social que se otorgaba al linaje de las personas en 
esta civilización. Así, en los bustos de la 
retratística romana se observan dos tradiciones: 
una naturalista y republicana (como sucede con el 
Busto de Gneo Pompeyo) y otra que tiende a la 
idealización, como sucede en los bustos del 
periodo imperial tales como el Busto de Caracalla. 
También se pueden destacar las esculturas en 
bronce y en mármol que se apegan igualmente a 
estas dos tradiciones: en la etapa republicana, las 
representaciones de cuerpo completo tienden al 
naturalismo (como sucede con El Orador); y en la 
época imperial ofrecen ya una idealización del 



 

73 
 

cuerpo, como se puede observar en el Augusto 
de Prima Porta o en los Retratos del Emperador 
Adriano.  

 

Además del retrato, ámbito en el que los 
romanos fueron realmente innovadores, los 
principales tipos de representación del cuerpo 
humano que se desarrollaron en esta cultura 
fueron el retrato togatos (individuo presentado 
de manera religiosa con toga y manto en la 
cabeza), el retrato toracatos (individuos con 
uniforme militar y coraza), el retrato apoteósico 
(mujeres y hombres presentados como 
divinidades, desnudos y con corona de laurel), 
las estatuas (exclusivas de gobernantes, dioses 
y figuras de autoridad), y los sarcófagos 
(relieves que representan escenas mitológicas, 
militares o de la vida del fallecido, todas ellas 
con una enorme riqueza iconográfica y estética).   
 

Actividad 2.1 
 

A partir del contenido de este apartado, explica los diferentes ideales asociados 
con la representación del cuerpo humano en la Prehistoria y la Antigüedad: 
 

Paleolítico: ________________________________________________________ 

_________________________________________________________________ 

_________________________________________________________________ 
 

Mesolítico: ________________________________________________________ 

_________________________________________________________________ 

_________________________________________________________________ 
 

Mesopotamia: _____________________________________________________ 

_________________________________________________________________ 

_________________________________________________________________ 
 

Egipto: ___________________________________________________________ 

_________________________________________________________________ 

_________________________________________________________________ 
 

Mexicas: _________________________________________________________ 

_________________________________________________________________ 

_________________________________________________________________ 

 



 

74 
 

 

Griegos: __________________________________________________________ 

_________________________________________________________________ 

_________________________________________________________________ 
 

Romanos: ________________________________________________________ 

_________________________________________________________________ 

_________________________________________________________________ 
 

 

 

 
 

b) Ideas estéticas, religiosas y morales en representaciones del cuerpo 
humano en la Edad Media y Moderna europeas y en culturas no 
occidentales. Pintura, escultura, grabado y litografía  

 

Durante la Edad Media (476ï1453 
d. C.) la mayor parte de las 
representaciones del cuerpo 
humano quedaron sujetas a la 
religiosidad de la época, con la 
finalidad principal de narrar escenas 
bíblicas propias del cristianismo, 
aunque también se puede encontrar 
un número importante de escenas 
de la vida cotidiana.  
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En el Arte Románico (siglos XI al XIII), con 
una importante influencia del arte bizantino, el 
cuerpo humano fue estilizado, espiritualizado e 
inmovilizado; incluso las vestimentas que se 
representan para cada individuo son simétricas y 
paralelas como se puede observar en el relieve 
de la Duda de Santo Tomás en el Monasterio de 
Santo Domingo de Silos, España. Dichas 
representaciones se esculpieron, en relieve o de 
bulto, principalmente en los tímpanos, capiteles, 
columnas adosadas y puertas de los templos. 
Aunque algunas escenas muestran cierto 
movimiento y un tratamiento de perfil, la mayoría 
son estáticas, frontalistas, simbólicas e incluso 
fantásticas. Más allá de los temas religiosos que 
dominaron el arte románico, aparecen 
representaciones sobre el mal en sus diferentes 
expresiones (por ejemplo, monstruos que 
devoran o amenazan a las personas como 
recordatorio del pecado y de sus consecuencias 
después de la muerte) pero también de la vida 
diaria de la sociedad, sobre todo en los capiteles 
de los templos principales de cada pueblo: 
saltimbanquis, artesanos realizando oficios, 

personas transportando productos, alimentos o barriles, escenas eróticas, 
bailarinas, músicos, figuras obscenas, herramientas, animales, objetos, etcétera. 

 

En la pintura románica la representación es antinaturalista (llegando incluso 
a la deformación de la realidad) y se emplea el hieratismo mayestático; esto es, 
una jerarquización de las figuras de acuerdo con su importancia presentando a la 
principal con toda formalidad, rigidez y 
grandeza. Además, no utiliza la 
perspectiva y se obsesiona con una 
estilización del cuerpo humano, incluyendo 
el rostro. Fundamentalmente se realizó 
pintura mural al fresco en los templos 
(donde se representan temas religiosos, a 
partir de figuras humanas y de la 
iconografía cristiana relacionada con el 
Apocalipsis), pintura sobre tabla (que 
formaban parte de los altares en los 
templos) y miniaturas (en pergaminos o 

para ilustrar libros).         

 

Por su parte, el Arte Gótico de la 
Europa medieval (siglos XIIïXV) dio paso 
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a una representación del cuerpo humano 
plena de movimiento y expresividad que 
contrastó con el hieratismo, la falta de 
perspectiva y la irrealidad del arte románico. 
Así, en las representaciones góticas, los 
rostros de los personajes manifiestan en todo 
momento (y no de forma extraordinaria, como 
ocurre en el románico) distintas emociones y 
las figuras generalmente son proporcionadas y 
realista, lo mismo en sus rasgos físicos que en 
su vestimenta y adornos, lo que hace evidente 
una lenta y paulatina absorción de los modelos 
clásicos grecorromanos que sin duda derivó 
en la escultura renacentista. Sin embargo, al 
igual que ocurrió en el arte románico, las 
representaciones del cuerpo humano en el 
arte gótico también estuvieron estrechamente 
ligadas con la arquitectura religiosa para servir 
como ornamentos de la misma, si bien la 
escultura de figuras humanas progresivamente 
ganó independencia para ser elaborada con 
otros fines como la elaboración de estatuas y 
retratos de reyes y reinas o bien de sepulcros 
nobiliarios y eclesiásticos donde se intentó 
representar con fidelidad los cuerpos, rostros e 
indumentaria de los fallecidos. 

 

De hecho, la representación del cuerpo humano en el arte gótico implicó 
una transformación de la concepción social sobre el mismo, que pasó de una 
visión negativa (corrupta, pecaminosa, carnal, viciosa, vergonzante, mortal y que 
debía ocultarse; lo que explica los escasos desnudos en el arte románico y el 
tratamiento esquemático, 
grotesco, cadavérico, 
pusilánime y censurado 
de muchos de ellos) a 
una idea humanizada de 
la figura humana en la 
que, incluso el desnudo 
ïcon todo y la censura 
que siguió ocurriendo, 
sobre todo en la 
exposición de los 
genitalesï se abre paso 
a la representación del 
cuerpo   humano    como 
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algo imperfecto pero 
natural y digno de ser 
apreciado, si bien no se 
logrará todavía la 
perfección y los ideales 
de belleza que habrán 
de caracterizar al arte 
renacentista.   

 

En el caso de la 
pintura (que a pesar de 
su colorido conserva 
reminiscencias del arte 
románico, a diferencia 

de la escultura), se observa nuevamente que la mayoría de las representaciones 
del cuerpo humano corresponden a temas religiosos, incluidas en murales al 
fresco o al temple de distintas capillas, iglesias, catedrales o monasterios; en los 
primeros retablos de los altares y ábsides de las mismas que sustituyeron a los 
frontales románicos, o en los sepulcros o ataúdes de los nobles, ya sea pintados 
sobre la piedra o sobre tableros de madera. Este último caso ofrece algunas 
escenas de la vida cotidiana de la época que escapan a los temas religiosos, 
como es el caso de las plañideras y los plañideros (personas que lloran y 
lamentan la muerte del fallecido). El temor a la muerte es también un tema 
frecuentemente representado, así como los distintos estamentos realizando 
actividades propias de su estatus social. Destaca en este sentido una amplia 
gama de labores artesanales, domésticas, agrícolas, ganaderas, constructivas y 
urbanas realizadas por hombres y mujeres. Una obra destacada de este tipo es, 
por supuesto, la Alegoría del buen gobierno (1337ï1339), mural de Ambrogio 
Lorenzetti en el Palacio de Siena, Italia. A diferencia del arte románico, el amor y 
el sexo son representaciones bastante escasas en el arte gótico. 
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Durante el Renacimiento 
(siglos XIVïXVI) la representación 
del cuerpo humano volvió a la 
tradición grecorromana (como se 
perfiló desde el arte gótico) pero 
ahora con una visión moderna del 
mismo, resultado del pensamiento 
humanista de la época que hizo 
del hombre el centro del universo. 
Los artistas renacentistas crearon 
sus obras como una copia de la 
realidad; ello implicó realizar 
estudios de anatomía que 
posibilitaron transformar el cuerpo 
humano en una obra plástica y 
buscar nuevas técnicas para 
lograr los efectos que deseaban 
incluir en la presentación de las 
figuras humanas.  

 

El pintor, escultor y arquitecto Giotto di Bondone (1267ï1337) es 
considerado el iniciador del arte renacentista por los elementos innovadores que 
incluye (todavía dentro de un contexto religioso) y la emoción que imprime a la 
representación de rostros y actitudes de los personajes representados ïlo que 
será imitado posteriormente por los artistas del Renacimientoï aunque en sus 
obras se encuentran todavía reminiscencias del arte gótico y bizantino en los que 
el cuerpo humano todavía no se presenta con la perfección y detalle que lograrán 
sus seguidores. Herederos de estos principios, Donatello (1386ï1466), Sandro 
Boticelli (1445ï1510), Leonardo da Vinci (1452ï1519), Miguel Ángel Buonarroti 

(1475ï1564), Rafael 
Sanzio (1483ï1520) y 
otros pintores o escultores 
más, ven el cuerpo no 
como un receptáculo y 
prisión del alma, mundano, 
simple, sin importancia ni 
genitalidad y negado por el 
cristianismo medieval; sino 
como un componente 
esencial de lo humano, 
con toda su carnalidad, 
sensibilidad y belleza, que 
también era manifestación 
de lo divino y, por tanto, 
digno de perfección y 
proporción,     incluso      al 
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desnudo. Además, el estudio de la anatomía en 
cadáveres convenció a los artistas renacentistas 
de que, aunque el cuerpo de hombres y mujeres 
era una obra divina, sus órganos, funcionamiento y 
rasgos eran fenómenos naturales que también 
podían representarse de manera realista.  

 

En el Barroco (siglos XVIïXVIII) la 
representación del cuerpo humano continuó con la 
expresión de emociones y la perfección anatómica 
heredadas del Renacimiento. Sin embargo, dada 
la profusión de elementos, la exageración y el 
alejamiento de los modelos clásicos que 
caracterizaron al arte barroco, se observa en las 
obras de esta época un dinamismo acentuado que 
permitió transmitir las pasiones y sentimientos del 
ser humano con gran realismo. Esto fue posible 
gracias al interés inusitado de los artistas barrocos 
por el movimiento, los detalles, la proyección de 
angustia o padecimiento moral para conmover al 
espectador (patetismo), las composiciones y fondos teatralizados, el rechazo al 
frontalismo y el uso de efectos especiales como el claro-oscuro; todo lo cual 
proporcionó a las representaciones humanas ïparticularmente las elaboradas en 
mármol y bronceï una estética notable sobre todo en el caso de las que abordan 
temas mitológicos y no religiosos.  

 

Con todo, cabe señalar que la mayoría de estas figuras se realizaron para 
ornamentar la arquitectura religiosa, pero muchas de ellas decoraron también 
fuentes, palacios y espacios públicos ganando importancia social, algo que 

comenzó a ocurrir de manera 
incipiente desde el Renaci-
miento. Entre las principales 
obras y escultores barrocos 
que representaron el cuerpo 
humano están Apolo y Dafne 
de Lorenzo Bernini (1598ï
1680), la Tumba del Papa 
León XI de Alessandro Algardi 
(1595ï1654), el Milón de 
Crotona de Pierre Puget 
(1620ï1694), la escultura ho-
mónima de Étienne Falconet 
(1716ï1791) o Apolo atendido 
por las Ninfas de François 
Girardon (1628ï1715).     
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En la pintura, las 
representaciones del 
cuerpo humano destacan 
también por su realismo, 
movimiento, intensidad 
de color, dramatismo, 
teatralidad y el juego de 
luces y sombras que llevó 
a la técnica conocida 
como tenebrismo. Entre 
los principales pintores 
barrocos se pueden 
mencionar a Caravaggio 
(1571ï1610), Rembrandt 
(1606ï1669), Rubens 
(1577ï1640), Diego 
Velázquez (1599ï1660), 
Nicolás Poussin (1594ï
1665), Johannes 
Vermeer (1632ï1675) y 
Anton van Dyck (1599ï1641). En los cuadros de estos autores los efectos y 
detalles que desarrollan son también notables.  

 

Durante el Neoclasicismo (siglos XVIII-XIX), movimiento artístico que 
sucedió al arte barroco, el cuerpo humano fue representado según los cánones 
impuestos por las nuevas Academias de Arte que surgieron de la mano con las 
ideas de la Ilustración, tanto en países donde todavía existían monarquías 
absolutas como en aquellos donde se establecieron gobiernos republicanos o al 
menos regímenes constitucionales. Para representar las imágenes serenas, 
racionales y de orden ïanteriores en su mayoría a las principales Revoluciones 

Liberalesï, el arte 
neoclásico recurrió otra 
vez a los modelos de 
armonía y proporción 
procedentes de la 
Antigüedad Clásica 
recuperados por el 
Renacimiento, dejando a 
un lado ïpor su creencia 
en la mayor importancia 
de la racionalidad del 
hombreï la expresividad 
y la emoción de la figura 
humana que tanto había 
desarrollado el arte 
barroco.  
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Así, se abordan temas mitoló-
gicos, históricos, políticos y cotidianos 
(por encima de imágenes con carácter 
religioso, lo que implica una de las 
rupturas más importantes de éste 
movimiento artístico con el pasado), 
que representan conocimiento, ciencia, 
artes, gobernantes, retratos, batallas, 
coronaciones, triunfos militares, la vida 
acomodada de la burguesía, así como 
reuniones de filósofos o diputados; 
todos ellos mucho más presentes en la 
pintura que en la escultura, pues esta 
última tiene un carácter básicamente 
político y mitológico. Como parte de la 
escultura neoclásica se pueden citar 
obras como Perseo con la cabeza de 
Medusa (1800) de Antonio Canova, 
Isabel de Braganza (1826-1827) de 
José Álvarez Cubero o la Estatua 
ecuestre de Carlos IV (1803) de Manuel 
Tols§ (conocida en M®xico como ñEl 
Caballitoò). Cabe señalar que las 
representaciones del cuerpo humano y de las escenas que lo acompañan en este 
movimiento artístico buscan ser realistas, pero con frecuencia utilizan efectos y 
composiciones que retoman elementos del Renacimiento y el Barroco que llevan a 
confundirlas con las del Romanticismo, movimiento que se desarrolló 
paralelamente al Neoclásico.         

 

En varios sentidos el 
Romanticismo (siglos XVIII-
XIX) representó al cuerpo 
humano con esquemas 
similares a los del 
Neoclásico, como fueron los 
modelos grecolatinos y los 
cánones de las Academias 
de Arte (aunque en este 
caso con mayor detalle y 
perfección de las formas 
físicas), pero más allá del 
realismo que pretendió el 
arte neoclásico el Romanti-
cismo buscó expresar movi-
miento, ideales, sentimien-
tos,  y emociones como ele- 
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mentos fundamentales de las 
representaciones humanas. Por 
ello abordó temas mitológicos, de 
carácter fantástico, escenas 
heroicas y patrióticas, los 
principios del liberalismo político, 
escenas triunfales, el sacrificio por 
los ideales, las revueltas del 
pueblo defendiendo sus derechos 
o en contra del autoritarismo, la 
belleza, el amor, la tristeza, etc. 
Además, debe recordarse que este 
movimiento artístico se desarrolló 
a la par que el Nacionalismo y la 
consolidación de varios Estados 
Nacionales, por lo que las 
representaciones gloriosas de 
tales acontecimientos tuvieron un 
lugar relevante entre las pinturas 
del arte romántico. Tal es el caso 
de obras como La Libertad 
guiando al pueblo (1830) de 
Eugène Delacroix. Aunque las 
esculturas del arte romántico tampoco fueron muy abundantes, cabe destacar 
obras como La Marsellesa (1792) de François Rude y La Resistencia (1814) de 
Antoine Étex (ambas en el Arco de Triunfo de París, Francia) entre otras más. 

   

Con respecto a las culturas no 
occidentales, también podemos ver 
representaciones del cuerpo humano 
desde épocas muy tempranas, como 
es el caso de las civilizaciones del 
Valle del Indo (3300-1300 a. C.), en 
el actual Pakistán, donde aparece la 
escultura del llamado Rey Sacerdote, 
representación marcada por un 
profundo arcaísmo que se observa 
en la geometrización del cuerpo, el 
cabello, el rostro y la vestimenta del 
sujeto. Dicho modelo habría sido 
continuado por los pueblos locales 
durante los siglos siguientes, si bien 
la Invasión de los Arios a la India 
(1700ï1300 a. C.) reconfiguró toda la 
cultura de la región. Posteriormente, 
durante la llamada Época de los 
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Imperios (327 a. C.ï500 d. C.), la representación 
del cuerpo humano en la India estuvo fuertemente 
influenciada por los cánones que impusieron las 
escuelas escultóricas de Gandhara y Mathura, 
reflejo de la creciente importancia de los centros 
políticos que lograron mayor poder en la época.  

 

La Escuela de Gandhara tuvo una fuerte 
influencia griega ïproducto de la expansión 
helenística hasta Pakistán y el noroeste de la Indiaï 
que llevó a representar a los personajes humanos, 
principalmente Buda y sus seguidores, con 
vestimentas de origen griego y rasgos anatómicos 
de dicha cultura, pero matizados por elementos 
étnicos y culturales hindús. Todo ello generó lo que 

algunos autores denominan 
ñarte grecobudistaò. En el caso 
de la Escuela de Mathura, con 
una genuina raigambre hindú 
a diferencia de la primera, el cuerpo humano aparece 
representado con una complexión mofletuda, vestimentas 
ligeras propias de la cultura local y con un fuerte toque de 
erotismo, como ocurre en los relieves de Kahurako, India, 
donde las escenas de índole sexual son por demás 
explícitas. De cualquier forma, este tipo de relieves y 
esculturas adornaban o eran 
parte de templos y edificios 
de gobierno. En dichas 
representaciones aparecen, 
además, figuras humanas 
de diferentes tamaños, 
numerosos elementos y 
artefactos que enriquecen 
las composiciones y una 
talla magnífica y detallada 
de mayor calidad que la 
realizada por la Escuela de 
Gandhara. Ya en el periodo 
medieval, la India 

experimentó la invasión de los hunos y la del 
islam, lo que introdujo nuevos cambios en la 
representación del cuerpo humano.  

 

En el caso de la China antigua, las 
representaciones más tempranas del cuerpo 
humano provienen también de las excavaciones 
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arqueológicas realizadas. De este modo, se 
sabe que en la dinastía Zhou (1122ï249 a. C.) 
se produjeron pequeñas figuras antropomorfas 
policromadas de madera, barro, cerámica y 
piedra (muy escasas), en las que predomina 
una cabeza de forma oval y un cuerpo 
estilizado, plano y alargado; un estilo que se 
extendió a dinastías posteriores sobre todo en 
el caso de las figurillas relacionadas con los 
ajuares funerarios de las tumbas. Con el 
tiempo, dichas representaciones ganaron en 
realismo y volumen para dar paso a estatuillas 
de mujeres, hombres, soldados, nobles, 
sacerdotes, artesanos, etcétera; con rostros 
cotidianos y naturales (incluyendo gestos y 
expresiones) así como indumentarias 
sumamente detalladas.  

 

Esta tendencia en la representación del 
cuerpo humano en China es la que dio origen a 
las impresionantes figuras de terracota de la 
dinastía Qin (221ï206 a. C.), cuyas antecesoras 
crecieron en tamaño y realismo durante algunos 

siglos, y cuyo mejor ejemplo es el Ejército de Terracota encontrado en la tumba 
del emperador Shih Huang Ti. Se trata este descubrimiento de un conjunto de 
estatuas de tamaño natural elaboradas en barro cocido que reproducen a todo un 
ejército imperial ïincluidos animales, armas e implementosï y en las cuales se 
pueden observar restos de pintura. Asimismo, cada personaje es diferente a otro 
distinguiéndose por sus rostros, vestidos o tocados, de tal forma que podría 
hablarse de verdaderos retratos. Con la introducción del budismo en China (siglo 
V d. C.), y sobre todo bajo 
la dinastía Tang (618ï 
917 d. C.), surgió una 
nueva vertiente en la 
representación del cuerpo 
humano, caracterizada 
por presentar masas 
vigorosas (muchas de 
ellas esculpidas sobre la 
roca) que destacan por su 
frontalidad y hieratismo, 
como sucede con la 
estatuaria budista de las 
Grutas de Longen. Para 
el periodo Ming (1368ï
1644 d. C.) también se 
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observa un cambio 
significativo, pues se 
introduce entonces 
un movimiento muy 
marcado en el 
cuerpo, la vestimenta 
y los objetos que lo 
acompañan, como se 
puede observar en el 
caso del bronce 
Kuan-yi Simhanada.  

 

         Finalmente, otra 
representación no 
occidental del cuerpo 
humano se puede 

encontrar en el Imperio Bizantino (330ï1453 d. C.), donde la figura de los seres 
humanos se restringió a composiciones de carácter religioso y político, sobre todo 
a través de los iconos, los mosaicos y la pintura mural. El icono tiene su origen en 
los retratos sobre tabla de los sarcófagos egipcios de la época helenística, por lo 
que con base en dichos antecedentes los personajes aparecen de frente, 
hieráticos, con ojos fijos en el espectador, una estilización de su rostro (que 
incluye una deformación de la nariz y otros rasgos), así como cierta desproporción 
de las manos y los dedos.  

 

En la pintura mural y el mosaico (ambos herencia directa del arte romano), 
la figura humana se representa de cuerpo entero ïa diferencia del icono que es 
propiamente un busto pictórico o bien una representación de medio cuerpoï, 
también encontramos el 
frontalismo (al grado de 
distorsionar la posición 
natural de las manos) y el 
hieratismo, aunque en 
ocasiones puede 
encontrarse cierto 
movimiento en las figuras 
secundarias ïcon una 
estilización de sus piernas 
en este casoï tal como se 
observa en el Mosaico de la 
Transfiguración del 
Monasterio de Santa 
Catalina del Monte Sinaí. 
Cabe señalar que algunas 
pinturas y mosaicos 
bizantinos      se     elaboran 
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como una composición a base de iconos, siendo 
estos secciones separadas de la misma 
representación, mientras que otros forman escenas 
completas de mayor tamaño. Igualmente, no debe 
olvidarse que tanto los iconos como las pinturas 
murales y los mosaicos fueron manifestaciones 
artísticas que se elaboraron para los templos y 
basílicas del cristianismo griego ortodoxo, y sólo en 
pocos casos para representar a gobernantes como 
ocurre en el famoso mosaico de Justiniano y su 
corte (ca. 547 d. C.) en la Iglesia de San Vital de 
Rávena, Italia.  Al paso de los siglos la 
representación del cuerpo humano en el arte 
bizantino alcanzó mayor realismo, dejando entrever 
incluso sentimientos y pasiones como se observa 
en el Cristo yacente de la pintura mural de la Iglesia 

de San Pantaleón de Nerezi, Macedonia del Norte.   
 

 

 

Actividad 2.2 
 

Compara las ideas estéticas, religiosas y morales sobre la representación del 
cuerpo humano entre Europa Occidental y las culturas no occidentales que se 
mencionan en este apartado: 
 

Europa Occidental Culturas no occidentales 
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c) El cuerpo en los cambios de paradigmas artísticos desde finales del 
siglo XIX. Pintura, escultura, fotografía, cine, artes gráficas y arte corporal  

 

Las décadas finales del siglo XIX 
vieron aparecer en Europa 
Occidental al Impresionismo y, con 
este movimiento artístico, una 
nueva forma de representar el 
cuerpo humano. Así sucedió con 
Edgar Degas (1834ï1917), quien 
en su obra El Ensayo de 1877 
presentó un conjunto de bailarinas 
donde el cuerpo humano se 
descompone en diferentes posturas 
que dan énfasis al movimiento, 
mientras que en Mujer secándose 
los pies (1886) se aprecia el uso 
del pastel como nueva técnica 
pictórica. En estos y otros de sus 
cuadros se observa también una 
nueva forma compositiva que 
presenta personajes de espalda o 

vistos desde arriba, lo que constituye una novedad en la representación del cuerpo 
humano. En realidad, los cambios que representa la obra de Degas y del 
Impresionismo en general representan una ruptura con el paradigma tradicional de 
la pintura europea de la segunda mitad del siglo XIX, resultado de distintos 
factores y del contexto histórico de la época. 

 

Desde el ámbito de lo estético, los pintores impresionistas rechazaron las 
fórmulas impuestas por las Academias de Arte, que fijaban los modelos del cuerpo 
humano a seguir (grecolatinos, renacentistas o neoclásicos) y controlaban las 
exposiciones de pintura. Frente a ese panorama, el Impresionismo buscó una 
representación del cuerpo humano espontánea y directa que partiera de la 
realidad, pero no con un sentido naturalista, sino como una percepción visual del 
artista que captura 
ante un momento 
particular de luz y 
color que emana de 
los individuos y del 
espacio que los 
rodea. De este 
modo, no importaba 
representar el 
cuerpo humano en 
sí mismo, sino las 
variaciones  cromá- 
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ticas que éste sufría con la luz. 
Igualmente, los detalles del cuerpo 
pasaban a segundo plano porque se 
trataban de lograr formas y colores 
que permitieran crear una ilusión del 
mismo a partir de pinceladas cortas. 
En cuanto al contexto social, cabe 
señalar que el Impresionismo 
sustituyó el ideal tradicional de 
ñrepresentación bellaò del cuerpo 
humano por el de ñlibertad creativaò, 
en el cual se reflejaron las 
transformaciones sociales de la época 
como la noción de velocidad, los 
distintos ritmos de movimiento, las 
diferentes perspectivas y las 

distorsiones de la realidad que la sociedad conoció con el desarrollo y expansión 
del ferrocarril y el de otros transportes. Adicionalmente, el concepto de lo 
instantáneo que trajo aparejada la fotografía (captura del momento, del instante, 
etc.) y su rivalidad con la pintura ïque mostraba a los artistas la inutilidad de tratar 
de realizar una ñcopia fielò de la realidadï, también influyeron en esta nueva 
concepción estética. Finalmente, el impacto de la pintura de óleo en tubos (que se 
generalizó en la segunda mitad del siglo XIX) permitió a los pintores alejarse de 
sus talleres (ya sin tener que preparar sus pigmentos) para trabajar al aire libre. 
Así, tanto las nuevas ideas como la innovación técnica del Impresionismo 
resultarían revolucionarias para representar el cuerpo humano, y sus efectos 
serían notorios en los movimientos 
artísticos posteriores.  

 

El Postimpresionismo también 
estableció un cambio respecto al 
cuerpo humano, pues tenía una honda 
preocupación por el estudio de la 
construcción geométrica que 
posteriormente dio origen al cubismo. 
Así, Paul Cézanne (1839ï1906), en 
Los jugadores de cartas, se ocupa       
ïtodavía de manera muy discretaï en 
la construcción de volúmenes en el 
espacio para dar forma a las figuras 
humanas, facetando los volúmenes 
para subordinar el color a la forma. Por 
su parte, Augusto Rodin (1840ï1917) 
estableció también una innovación en 
la representación escultórica del 
cuerpo, con una modulación de los 
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planos, un facetado de la figura y una expresión 
en los rostros. En El beso de 1886, por ejemplo, 
tenemos ya un contraste entre superficies lisas y 
rugosas que se acentuó en esculturas posteriores.  

  

En el siglo XX aparecieron nuevas, 
insospechadas y radicalmente distintas formas de 
representación del cuerpo humano ligadas a las 
propuestas estéticas planteadas por las diferentes 
y variadas vanguardias artísticas (Cubismo, 
Futurismo, Expresionismo, etc.) que se desarrolla-
ron en las tres primeras décadas de esta centuria, 
las cuales continuaron la ruptura definitiva que 
comenzó el Impresio-nismo con las ante-riores y 
tradicionales maneras de abordar la figura 
humana. Así, por ejemplo, Henri Matisse realiza 
Mujer con línea verde (1905) donde tenemos el 
predominio del color en busca de la autonomía de 
la pintura; Pablo Picasso descompone el cuerpo 
mediante el facetado en formas geométricas como en el Retrato de Ambroise 
Vollard (1910-1911); Fernand Léger transforma la figura humana en esquemas 
mecánicos con movimiento como en Desnudos en el bosque (1910); Marcel 
Duchamp tiende a la figuración mecánica del movimiento en Desnudo bajando por 
una escalera (1912); y Giacomo Balla utiliza técnicas de la fotografía como el 
barrido para presentar la vista simultánea de un sujeto en movimiento como en su 
Niña corriendo en el balcón (1912). En la escultura, Umberto Boccioni establece 
una nueva plástica para representar el cuerpo humano: Formas únicas de 
continuidad en el espacio, donde el personaje carece de línea finita y se desarrolla 

en la periferia.  

Por otra parte, el cuerpo humano fotografiado 
también se convirtió en una nueva realidad artística 
sobre todo en el último tercio del siglo XIX, pues, 
aunque la aparición de la fotografía data de 1839, 
ésta debió esperar algunas décadas antes de 
popularizarse y pasar a formar parte de la 
cotidianeidad de las personas. Como resultado, se 
asignaron nuevos significados al cuerpo humano: 
primero, como símbolo de estatus social a partir de la 
teatralización fotográfica (como sucede en las 
tarjetas de visita o en el retrato de estudio, las cuales 
imitaron en un primer momento a la pintura y al 
género del retrato); en segundo lugar, como captura 
o recuerdo de distintas etapas o momentos de la vida 
del individuo ïo incluso de su existencia como parte 
de una familia (como ocurre con el género de la 
fotografía post mórtem que se difundió ampliamente),  
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que podían resguardarse por 
primera vez con gran 
realismo, inmediatez y mayor 
facilidad gracias al costo más 
accesible y a las ventajas de 
la nueva técnica fotográfica 
con respecto a la pintura; y 
después, como instrumento 
para estudiar, representar o 
difundir aspectos del cuerpo 
y la cultura humanos que 
antes habían resultado 
inalcanzables o complicados, 
tales como capturar 
movimientos, hacer una 
ñcopia fielò de su naturaleza, documentar las costumbres o características físicas 
de pueblos lejanos, e incluso la posibilidad de elaborar simulaciones o de 
tergiversar la realidad.   

 

Décadas después de la invención de la fotografía apareció el cinematógrafo 
(1895), lo que hizo posible observar por primera vez el cuerpo humano en 
movimiento y repetir o revivir dicha acción una y otra vez. Por extensión, podía 
capturarse y reproducirse la realidad social, permitiendo al espectador observar de 
manera realista a otros seres humanos con los que, a finales del siglo XIX todavía, 
difícilmente podía tener contacto. En este sentido resultó fundamental el trabajo de 
los hermanos Lumière, quienes filmaron los primeros cortos de cine de la historia, 

algunos sobre comedia que permitían reírse de 
otras personas, presenciar sus travesuras o bien 
contemplar acciones que expresaban distintas 
facetas del ser humano: pericia, ternura, maldad, 
humor, enojo, amor, miedo, etc.  

 

Además de la fotografía y el cinematógrafo, 
las artes gráficas también introdujeron nuevas 
técnicas que hicieron posible la difusión masiva de 
mensajes, de modo que el siglo XX vio florecer el 
cartel, manifestación en la que se registró una 
exposición sistemática de las transfor-maciones 
en la sociedad, en la moda de vestir y en ciertas 
ideologías que llevaron al surgimiento de 
representacio-nes del cuerpo humano cada vez 
más cambiantes y variadas. De hecho, en la 
segunda mitad del siglo XX aparecieron nuevas 
propuestas estéticas que plantearon hacer del 
cuerpo humano una obra de arte. Así, por 
ejemplo, el arte conceptual experimenta con el 
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cuerpo mismo del artista como sucede en 
el Body Art, donde éste se convierte en el 
lienzo para plasmar una obra o en el 
instrumento para elaborarla, como lo hace 
Bruce Nauman (1941ï ) con sus 
happenings o acciones. Posteriormente, se 
pasaría a representar vivencias, estados o 
partes del cuerpo como ocurre en distintos 
performances e instalaciones y, sobre todo, 
en el llamado arte de acción, una de cuyas 
obras más representativas es Cómo 
explicar los cuadros a una liebre muerta de 

Joseph Beuys (1921ï1986).  
 

 

 

 

 

 

 

 

Actividad 2.3 
 

Explica en las siguientes líneas los cambios en los paradigmas artísticos de los 
siglos XIX y XX para representar el cuerpo humano, señalando sus diferencias 
con las concepciones previas: 

_________________________________________________________________ 

_________________________________________________________________ 

_________________________________________________________________ 

_________________________________________________________________ 

_________________________________________________________________ 

_________________________________________________________________ 

_________________________________________________________________ 

_________________________________________________________________ 

_________________________________________________________________ 

_________________________________________________________________ 

_________________________________________________________________ 

_________________________________________________________________ 

_________________________________________________________________ 

_________________________________________________________________ 

_________________________________________________________________ 

_________________________________________________________________ 

_________________________________________________________________  

_________________________________________________________________ 
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2.2 Cuerpo, religión, poder y resistencia 

    

a) Dioses y seres mitológicos en el arte antiguo en relación con creencias 
mítico-religiosas y con el poder político. Iconología del Cristianismo en el 
arte medieval y moderno. Pintura y escultura   

 

La representación de los dioses ocupó siempre un 
lugar central en el arte y la cultura del mundo 
antiguo, pues las divinidades tenían la función de 
sacralizar el mundo. Por ejemplo, en el antiguo 
Egipto (3200ï1070 a. C.) los dioses estaban 
relacionados con la medición del tiempo y la 
fertilidad de la tierra, según se desprende del Mito 
de Osiris en el que intervienen Isis, Seth, Neftis, 
Anubis y Horus. Estos dioses se representaban de 
una manera antropomorfa (como Osirirs, Isis y 
Neftis) o bien zoomorfa; esto es, con cuerpo 
humano y cabeza de animal (Seth, Anubis y 
Horus). Esta característica remite a la historia más 
antigua de esta civilización (cuando Egipto estaba 
dividida en nomos, cada uno con un dios local) en 
la que los objetos o animales figurados en las 
paletas predinásticas dieron origen a 
representaciones zoomorfas deificadas, las cuales 
conservaron sus antiguos atributos. Así, por 
ejemplo, las representaciones del dios Osiris 
incluyen una tonalidad de piel verde que remite a 

su función como dios de la vegetación en una etapa muy temprana de la historia 
egipcia. Igualmente, este dios aparece amortajado con vendas de lino, recordando 
que fue el primero en experimentar el ritual de la momificación, asociado 
originalmente con la renovación de la vida.  

 

 Entre los dioses del pueblo mexica 
(1325ï1521 d. C.) encontramos una 
agrupación de divinidades en dos conjuntos 
fundamentales: dioses de la guerra y de la 
muerte, por un lado, y dioses de la agricultura, 
la lluvia y la fertilidad por otro. Ambos grupos 
estaban representados en lo alto del Templo 
Mayor de Tenochtitlán por las dos más 
importantes deidades de los mexicas: 
Huitzilopochtli y Tláloc. El primero era el dios 
tutelar de los mexicas y dios de la guerra; se le 
representaba con cuerpo antropomorfo y la 
cabeza de un colibrí (pues  éste  era  su animal 
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sagrado), asociado al color azul y al rumbo del sur 
en el universo. Un ejemplo de la representación de 
este dios se encuentra en el Teocalli de la Guerra 
Sagrada, donde aparece de cuerpo entero. Por su 
parte, Tláloc es la actualización de la deidad 
acuática presente en Teotihuacán, particularmente 
en la Pirámide de Quetzalcóatl, que fue adorada 
también por los toltecas. Iconográficamente se le 
reconoce a partir de la anteojera que porta y de las 
fauces con colmillos. Además de ser el dios de la 
lluvia, se le asociaba con las montañas 
consideradas por los mexicas como depósitos 
naturales de agua que hacían posible la vida. Otras 
deidades mexicas como Coatlicue, Yolotlicue, 
Coyolxahuqui o Mictlantecuhtli, estaban asociadas 
con el sacrificio y la muerte, pudiéndose observar 
sus representaciones en distintas esculturas que se 
conservan gracias a la Arqueología, por ejemplo, 
en el Museo Nacional de Antropología o en el 
Museo del Templo Mayor de la Ciudad de México.  

 

 La Grecia Clásica y Helenística (750ïsiglo I 
a. C.) también desarrolló un panteón complejo de dioses, cuya representación 
resultó fundamental-mente antropomorfa. Ello se debió al triunfo del humanismo 
en el desarrollo político y cultural de las ciudades-estado, lo que otorgó gran 
importancia a la figura humana en todos los ámbitos de la sociedad al grado que 
los dioses también fueron representados como personas, no sólo en términos de 
su fisonomía sino también en su psicología y su comportamiento. Sin duda, 
destacan de esta época las representaciones del Zeus de Olimpia y de la Atenea 
Parthenos, elaboradas en la famosa técnica criselefantina que combinaba placas 
de oro y marfil sobre un modelo de madera. Se trata de piezas que no han llegado 
hasta nosotros y de las cuales sólo se tiene idea a partir de las referencias 
literarias o de alguna copia tardía, como ocurre en el caso de la Atenea Farnesio. 
Otras piezas escultóricas destacadas que representan dioses, son el Hermes del 
Frontón de Olimpia o el Ares Ludovisi, ya del periodo helenístico, donde se hace 

una exaltación de la belleza y majestad de estas deidades. 

 

Durante la Edad Media (476ï1453 d. C.), el triunfo del cristianismo en 
Europa Occidental dio origen a una nueva iconografía de carácter religioso donde 
predominaron las imágenes de Cristo y la de su madre, la Virgen María. Las 
primeras representaciones de Cristo corresponden al periodo Paleocristiano (siglo 
I a V d. C.), en el que se figuró su imagen en las catacumbas como pastor de 
ovejas, siguiendo el modelo del Moscóforo procedente de la antigua Grecia.  
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En el Románico (siglos XI al XIII) la 
representación de Cristo se volvió más 
compleja, apareciendo de hecho el Cristo 
crucificado, pero con una connotación 
triunfante, por lo que en dichas escenas 
este personaje aparece sereno, vestido y 
muchas veces apoyado en la cruz, no 
tanto clavado en ella y sin expresar 
sufrimiento aun cuando se representen los 
clavos y las heridas. Otra imagen típica de 
este periodo es el Cristo Pantocrátor, que 
es su representación como Señor del 
Universo y que aparece frecuentemente en 
los tímpanos de las portadas catedralicias 
o en los ábsides de las iglesias. En el 
Gótico (siglos XIIïXV) la figura de Cristo 
cambió de manera importante, pues 
adoptó un carácter doliente, de 
sufrimiento, por lo que se representa 
muerto y colgante de la cruz con las 
señales de la Pasión: la corona de 
espinas, el cuerpo flagelado y sangrante, los tres clavos y la herida en el costado.  

 

En el Renacimiento (siglos XIVïXVI) la reinterpretación de los modelos 
griegos y romanos trajo como consecuencia la humanización de la representación 

de Cristo para presentarlo como hijo de Dios. 
De este modo comenzó a mostrársele como un 
varón joven dotado de gran belleza anatómica, 
tal como lo hizo Miguel Ángel en esculturas 
como La Piedad. Por su parte, el Barroco 
(siglos XVI ïXVIII), como instrumento de la 
contrarreforma católica que buscó espiritualizar 
la representación de Cristo, conjugó un 
realismo anatómico extraordinario con una 
expresiva espiritualidad que intentaba mover 
los sentimientos de los espectadores, tal como 
sucede con el Cristo crucificado de Diego 
Velázquez, La Resurrección del Señor de 
Bartolomé Esteban Murillo o en otras obras de 
El Greco, Gregorio Fernández, Juan de Mesa y 
otros más.  

 

Finalmente, cabe señalar que la 
representación de la Virgen María durante 
buena parte de la Edad Media se hizo en 
compañía del Niño Jesús, por lo que María 
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aparece como Madre de Dios y trono de éste, 
lo que en términos iconográficos se designa 
como Maiestas Mariae o Theotokos, título que 
la Iglesia cristiana primitiva le otorgó por su 
maternidad divina desde el Concilio de Éfeso 
(431 d. C.).  

 

En el arte románico se puede observar, 
para esta representación (derivada, sobre todo, 
de los iconos que se realizaron sobre el tema), 
una importante influencia del arte bizantino, 
donde destaca la seriedad, el hieratismo, la 
estilización y el simbolismo; así como el uso de 
mosaicos y pintura mural para las obras. Ya en 
el arte gótico hubo una naturalización y 
humanización de la Virgen María, por lo cual 
aparece como una bella madre que 
interacciona con el Niño Jesús o bien como 
madre dolorosa experimentando sufrimiento 
por la muerte de su hijo en la cruz. En el 
Renacimiento se continuó con esta temática 
para representar a la Virgen, aunque con una infinidad de variantes y maneras de 
expresión, pero siempre con una composición piramidal. Durante el Barroco, la 

Virgen María se representó utilizando fuertes claroscuros para cada escena. 
 

Actividad 2.4 
 

Explica en los siguientes espacios las creencias mítico-religiosas que buscaron 
expresarse en las representaciones de los dioses de las distintas culturas que se 
mencionan en este apartado: 
 

Egipcios: _________________________________________________________ 

_________________________________________________________________ 

_________________________________________________________________   

Mexicas: _________________________________________________________ 

_________________________________________________________________ 

_________________________________________________________________   

Griegos: _________________________________________________________ 

_________________________________________________________________ 

_________________________________________________________________   

Cristianismo en Europa Occidental: ___________________________________ 

_________________________________________________________________ 

_________________________________________________________________ 

_________________________________________________________________  
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b) Representaciones de gobernantes como instrumentos de poder, desde 
la Antigüedad hasta las expresiones de la Modernidad. Pintura, escultura, 
fotografía y cine 

 

Las primeras representa-
ciones de gobernantes y 
símbolos de poder proceden 
de culturas no occidentales. 
Los gobernantes chinos de 
las dinastías más antiguas 
se distinguían por el alarde 
de objetos e instrumentos 
que denotaban su riqueza y 
jerarquía, tanto en la vida 
como en la muerte. Por 
ejemplo, en los palacios de 
los periodos Shang (1766ï
1122 a. C.) y Zhou (1122ï
249 a. C.), tenían para su uso complejas vajillas elaboradas con bronce fundido, 
mientras que en las tumbas se han encontrado lujosas armaduras hechas con 
placas de jade.  

 

En Mesoamérica, los mayas del 
período clásico (250ï950 d. C.) usaban 
el término Ahau para designar a su 
gobernante, aun cuando existían otras 
variantes. Ahau significa ñel que gritaò; 
por tanto, los gobernantes mayas son 
señores que hablan y exigen, por lo 
que en las representaciones plásticas 
aparecen acompañados de escritura, 
textos jeroglíficos donde se refieren 
distintos aspectos de su reinado. Otros 
atributos de poder que se representan 
son los tocados de plumas de quetzal 
con máscaras de madera (en las que 
aparecen los dioses tutelares), collares, 
brazaletes, orejeras de jade, 
vestimentas de algodón teñido de 
colores, sandalias de piel de venado y 
cetros de poder. Tales elementos se 
pueden observar, por ejemplo, en los 
relieves del Templo del Sol, de la Cruz 
y de la Cruz Foliada en Palenque, 
dedicados al gobernante Pakal.  
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Por su parte, en el Imperio Bizantino (395ï 1453 d. C.) las imágenes donde 
aparece el emperador se caracterizaron por ser frontales, hieráticas, rígidas y 
solemnes. Dicha solemnidad estuvo enmarcada por el carácter sagrado del 
emperador de Bizancio, representado a través de un conjunto de atributos como el 

nimbo o corona de rayos solares, el globo crucífero como el que poseía el Cristo 
Pantocrátor, y el uso del crismón o de la cruz para simbolizar el triunfo del 

cristianismo. 

 

En el mundo occidental la consolidación 
del Imperio Romano (31 a. C. ï 476 d. C.) 
estableció sus propias formas de representar al 
emperador. Así, las estatuas-retrato buscaron 
mostrar la majestad e importancia de estos 
gobernantes, pero también existía un interés por 
transmitir la personalidad del individuo. De allí 
que en este tipo de representaciones cobre gran 
importancia la cabeza del personaje. Es el caso 
del Augusto de Prima Porta, el cual lleva una 
loriga o coraza historiada que se convirtió en el 
modelo a seguir por los siguientes emperadores 
posteriores a Octavio. Otra forma de 
representación del poder en Roma que no 
podemos olvidar es el retrato imperial, 
caracterizado por su gran realismo, y la estatua 
ecuestre, en la que contrasta la rigidez del 
gobernante con el movimiento del caballo, 
señalando la postura de las patas del animal la 
forma en que el personaje murió. 
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Durante la Edad Media en Europa 
Occidental fue el Imperio Carolingio (siglo VIII 
al IX d. C.) donde se desarrollaron nuevas 
formas de representar a los gobernantes, 
aunque con fuertes influencias del pasado. Un 
ejemplo de ello es el bronce conocido como 
Estatua ecuestre de Carlomagno, donde se 
aprecia al emperador erguido sobre un 
caballo, a la manera de los emperadores 
romanos, pero sosteniendo un nuevo atributo 
de poder: la esfera procedente de la tradición 
pictórica cristológica que representa la 
perfección de Dios.  

 

Con el advenimiento de la Modernidad 
(siglos XV ï XX) aparecieron en Occidente 
elementos discursivos más complejos para 
afianzar el poder. Así, los grandes imperios, 
como el español y el francés, representaron a 
sus soberanos creando una amplia gama de 
retratos que servían como modelos 
propagandísticos del poder del monarca. El 
cuadro Carlos V como dominador del mundo 
de Peter Paul Rubens es un claro ejemplo de lo anterior, pues en él se pueden 
observar todos los símbolos representativos del poder en la época: la armadura 
como atributo militar, la espada para impartir justicia, la corona con forma de mitra 

(un símbolo monárquico pero también 
espiritual), el cetro como expresión de la 
capacidad de mando y protección sobre los 
súbditos, y el orbe que alude a los territorios 
sobre los que ejerce su soberanía (Europa y 
América). De igual manera, los monarcas 
franceses se representaron exaltando los 
símbolos de su poder. Es el caso del Retrato 
de Luis XIV de Hyacinthes Rigaud, donde el 
monarca aparece vestido con la armadura 
francesa de caballería decorada con las 
flores de lis, el casco a un costado 
sosteniendo el bastón de mando con idéntica 
decoración a la armadura, un fajín de 
general en la cintura, así como una banda y 
la placa de la Orden del Espíritu Santo en el 
pecho. Pese al carácter marcial de la 
composición, porta la alta peluca oscura que 
refuerza la autoridad y majestad que 
envuelve al rey.  
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Incluso en el Nuevo Mundo se 
desarrolló también, por influencia de la corte 
española, el retrato de los virreyes (siglos XVI-
XIX), donde estos gobernantes aparecen 
enmarcados por una serie de elementos 
alegóricos que hacen referencia a las virtudes 
políticas y morales que deben tener los 
representantes del rey de España en América. 
De hecho, la tradición del retrato, como 
elemento propagandístico del poder, continuó 
existiendo en América Latina durante los siglos 
XIX y XX, heredada de la época colonial. 
Ejemplo de ello son los retratos pictóricos y 
fotográficos de Porfirio Díaz (1876-1911), en 
los cuales aparecen elementos políticos y 
militares cuya finalidad era legitimar su poder. 

 

 

 

 
 

Actividad 2.5 
 

A partir del contenido de este apartado, anota en el espacio correspondiente los 
principales símbolos de poder que se incluyeron en las representaciones 
artísticas de los gobernantes de cada una de las siguientes culturas: 
 

China Mayas Roma Edad Media Edad 
Moderna 
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c) Manifestaciones artísticas de movimientos políticos y sociales del siglo 
XX. Pintura, fotografía, cine, artes gráficas  

 

El desarrollo de la tecnología y 
las nuevas formas de expresión 
artística hicieron posible que 
algunos movimientos políticos y 
sociales del siglo XX utilizaran el 
arte como medio de propaganda, 
pues distintas manifestaciones 
del mismo hacían posible 
informar, difundir y adoctrinar 
políticamente a la población. 

 

El uso del cine como 
medio propagandístico puede 
observarse en las dos primeras 
revoluciones sociales del siglo 
XX, la Revolución Mexicana 
(1910-1920) y la Revolución 
Rusa (1917), las cuales triunfaron y se institucionalizaron convirtiéndose en 
regímenes políticos detentadores del poder que utilizaron la cinematografía como 
arsenal simbólico para legitimarse. En el caso de la Revolución Rusa, que 
estableció el socialismo en un país (la URSS) por primera vez en la historia, las 
películas El acorazado Potemkin y Octubre de Sergei Eisenstein ejemplifican 
plenamente dicho proceso. El acorazado Potemkin (1925) deconstruye al régimen 
zarista presentándolo como represor de la población, mientras que la película 
Octubre (1927) exalta la revolución soviética y la persona de Stalin con un claro 

sentido propagandístico. 

 

En el caso de la Revolución 
Mexicana, también se produjeron 
películas que buscaron justificar y 
exaltar dicho proceso histórico 
como origen del régimen político 
existente, tal es el caso de 
Memorias de un mexicano (1950) 
en cuya producción se recuperó el 
archivo cinematográfico de Salva-
dor Toscano que filmó distintas 
escenas que abarcan el final del 
Porfiriato, las distintas etapas de la 
Revolución y los primeros años del 
México Posrevolucionario. Por el 
contrario, otras películas como La 
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sombra del caudillo (1960), 
dirigida por Julio Bracho, o 
El compadre Mendoza 
(1934), de Fernando de 
Fuentes, presentan una 
visión crítica de la 
Revolución Mexicana que 
dio lugar a la censura de la 
primera durante 30 años.  

 

Adicionalmente, el 
Muralismo Mexicano 
(1920-1950) se convirtió en 
otro vehículo de 
propaganda que resultó útil 
al nuevo régimen 
revolucionario que se 
estaba construyendo, a 
pesar de las posiciones más radicales y críticas de algunos de sus artistas más 
importantes (Diego Rivera, José Clemente Orozco y David Alfaro Siqueiros).  

 

En franca oposición a la intromisión del gobierno en el arte, fue fundado el 
Taller de la Gráfica Popular en 1937 por Leopoldo Méndez, Luis Arenal y Pablo 
OôHiggins, a los que se sumaron Raúl Anguiano, Ángel Bracho y Alfredo Zalce. 
Este colectivo intentó desarrollar un espacio de discusión política y estética para 
ayudar en la lucha de liberación popular. Uno de los resultados más importantes 

de su trabajo fue crear el discurso gráfico de la 
Revolución, a través de un portafolio titulado 
Ochenta y cinco estampas de la Revolución 
Mexicana donde representaron a los principales 

personajes del movimiento armado.  

 

Finalmente, también puede citarse, para 
el caso de México, el significativo impacto que 
tuvo en el arte el movimiento estudiantil de 
1968. Dicha movilización social produjo un 
conjunto de representaciones gráficas que 
dieron forma a un imaginario visual difundido 
por los estudiantes, el cual se convirtió en un 
espacio para circular información crítica o para 
contra-informar ante la posición del gobierno. 
Por ello, las obras gráficas del 68 son anónimas, 
pero se sabe que en su mayoría fueron 
producidas en la Academia de San Carlos de la 
UNAM y la Escuela ñLa Esmeraldaò del INBA. 
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Actividad 2.6 
 

Busca en YouTube las películas El acorazado Potemkin y Memorias de un 
mexicano y obsérvalas con atención. Posteriormente, explica en las siguientes 
líneas de qué manera justifican y exaltan las revoluciones sociales que dieron 
origen al régimen comunista de la URSS y al régimen priista de México: 
 

Acorazado Potemkin: _______________________________________________ 

_________________________________________________________________ 

_________________________________________________________________ 

_________________________________________________________________ 

_________________________________________________________________ 

_________________________________________________________________ 
 

Memorias de un mexicano: ___________________________________________ 

_________________________________________________________________ 

_________________________________________________________________ 

_________________________________________________________________ 

_________________________________________________________________ 

_________________________________________________________________ 
 

 

2.3 Vida cotidiana representada en la historia del arte  
 

a) Trabajadores y oficios. Pintura, escultura, litografía, fotografía y artes 
gráficas   

 

La vida cotidiana es otro 
de los grandes temas 
presentes en el arte de 
las distintas etapas de la 
historia humana. Aunque 
con antecedentes duran-
te la Prehistoria, y parti-
cularmente durante el 
Neolítico (8000ï4000 a. 
C.), la representación de 
los trabajadores y sus 
oficios recibió singular 
atención en las primeras 
civilizaciones agrícolas 
debido a la cada vez 
mayor división del 
trabajo y  especialización 
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que se desarrolló como parte de la 
complejidad social que alcanzaron dichas 
culturas. En el Egipto del Imperio Antiguo 
(2686ï2181 a. C.) los campesinos eran el 
grupo más numeroso de la sociedad, con sus 
chozas de adobe a orillas del río Nilo, 
dedicado al cultivo de trigo, lino y cebada. Esta 
clase social fue representada tanto en las 
pinturas, donde aparecen sembrando sus 
campos, como en las pequeñas esculturas 
llamadas ushebtis o respondedores, quienes 
acompañaban a las personas de la clase alta 
en su vida después de la muerte. De igual 
manera, los artesanos eran otro grupo social 
importante, pues realizaban objetos 
necesarios tanto de carácter utilitario como 
suntuario. Por ello, también fueron incluidos en la pintura mural o entre los 
ushebtis de la época, destacando la representación de carpinteros, joyeros, 
ceramistas, escultores o pintores, y otros de menor condición como panaderos, 
cerveceros, etcétera.  

 

El establecimiento del feudalismo en Europa Occidental durante la Alta 
Edad Media (476ï1000 d. C.) trajo como consecuencia una nueva forma de 
trabajar para los artesanos, pues se establecieron gremios integrados por 
maestros, oficiales y aprendices que desarrollaban los distintos oficios y 
guardaban celosamente los secretos de los mismos. Entre los gremios más 
importantes destacaban los orfebres, tejedores, zapateros, carpinteros y toneleros. 

Tales oficios y las agrupaciones que los 
realizaban fueron representados en los 
vitrales de la Catedral de Chartres, 
donde pueden observarse distintos 
artesanos acompañando la vida de los 
santos, de la Virgen o de Jesús. 

 

En el Barroco (siglos XVI ï XVIII) 
se hizo una mayor distinción entre las 
actividades que implicaban estudios 
universitarios (como la medicina, 
teología, filosofía o derecho) frente a 
otras actividades que se seguían 
desarrollando de manera gremial, como 
era el caso de los pintores, escultores, 
músicos, orfebres, estampadores, 
hiladores y comerciantes. En este caso, 
tanto las actividades artesanales como 
las  profesionales  fueron  representadas 
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en cuadros y, sobre todo, 
como tema central de la 
composición y ya no como 
detalle accesorio. De ello 
existen múltiples evidencias, 
por ejemplo, la Visita del 
doctor por Jan Steen, La 
anciana vendiendo verduras 
de Adriaen van Utrecht, El 
taller del pintor de Jan 
Vermeer o Vieja friendo 
huevos de Diego Velázquez, 

entre otros más. 

  

Por su parte, el 
Realismo fue una corriente del 
siglo XIX que tuvo como 
objetivo presentar la vida cotidiana como tema principal; por tanto, sus contenidos 
eran sociales y representaban principalmente a obreros y campesinos tratando de 
exaltar su trabajo. Tal es el caso de la pintura de Gustave Coubert titulada Los 
picapedreros (1849) o la de Jean-François Millet denomi-nada Cosechadoras 
(1857). Vinculado a las propuestas del Realismo se encuentra la fotografía, la cual 
alcanzó un nuevo desarrollo tecnológico a finales del siglo XIX (más allá de la 
técnica del daguerrotipo) que le permitió convertirse en un  instrumento de 
vanguardia artística y política. Así, tanto en Europa como en Estados Unidos, y en 
otros países que comenzaban su proceso de industrialización, la fotografía fue un 
medio muy importante para exponer las condiciones de vida de la clase obrera. 

  

Por último, en el arte de las Vanguardias (1874ï1945) y Post vanguardias 
(1945ï1970) también tenemos ejemplos de cómo los artesanos y sus productos 

se convirtieron en temas a 
representar. Un primer caso es 
el movimiento Arts & Crafts de 
finales del siglo XIX surgido en 
Gran Bretaña como rechazo a 
la fría estética generada por la 
Revolución Industrial, mismo 
que agrupaba arquitectos y 
diseñadores quienes querían 
ofrecer a la sociedad artesa-
nías estéticamente agradables 
frente a los productos brutos y 
descuidados del capitalismo. 
Contradictoriamente, el costo de 
sus obras hizo que sólo fueran 
accesibles para la gente rica.  
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A finales del siglo XIX y principios del 
XX aparece el Art Nouveau, como parte del 
cual Víctor Horta desarrolló muebles, vajillas, 
baterías de cocina y otros objetos utilitarios, 
pero con armonía estética. También la 
Escuela de la Bauhaus en Alemania (1919ï
1933) se centró en el diseño y la arquitectura, 
pues una de sus preocupaciones centrales 
era unir arte y artesanía ofreciendo productos 
de valor estético al público en general, tales 
como el Sillón F51 de Walter Gropius, 
fundador de este movimiento. Con base en un 
rígido racionalismo, la Bauhaus se interesó 
por la simplificación de los objetos 
reduciéndolos a sus componentes 
geométricos, revalorizando su función y 
aprovechando las nuevas posibilidades 
técnicas de su época.  
 

Actividad 2.7 
 

A partir del contenido de este apartado, señala las diferencias en el tratamiento 
artístico que se daba a los trabajadores y sus oficios en la Antigüedad, la Edad 
Media, la Edad Moderna y Vanguardias artísticas: 
 

Expresiones artísticas Trabajadores Oficios 

Antigüedad 

 
 
 
 
 

 

Edad Media 

 
 
 
 
 

 

Edad Moderna 

 
 
 
 
 

 

Vanguardias artísticas 

 
 
 
 
 

 

  



 

106 
 

b) Etapas de la vida y la muerte. Pintura, escultura, artes gráficas, 
fotografía, instalaciones    

 
La vida y la muerte también son temas que han atraído a los artistas de todas las 
épocas. En el antiguo Egipto (2686ï1070 a. C.) la vida y la muerte fueron vistas 
como una continuidad que debía ocurrir si el individuo era digno de acceder a la 
vida en el más allá. Según su concepción, el ser humano estaba integrado por tres 
entidades básicas: el cuerpo físico o dyet, el ka o fuerza vital y el ba o doble, cuya 
permanencia en conjunto era necesaria para la existencia de la persona. A la 
muerte del individuo tales entidades se separaban, por lo que la momificación y los 
rituales eran necesarios para que pudieran continuar existiendo, incluso en el lugar 
a donde iba el ba de los muertos. Dicha concepción tuvo implicaciones en la 
pintura y escultura egipcias, pues en las tumbas se representaba a los difuntos 
disfrutando de la vida en el más allá, como ocurre en la Tumba de Nebamun 
donde aparecen escenas de caza y otras relacionadas con placeres mundanos. 
Igualmente, fueron elaborados una gran cantidad de objetos que se incluyeron en 
los ajuares y ofrendas funerarias de las tumbas egipcias, tales como sarcófagos, 
máscaras, recipientes, esculturas, estelas, maquetas, joyas, amuletos y otros 
muchos artefactos más. Igualmente, destaca la frecuente, colorida y variada 
presencia de pintura mural y relieves en estos espacios, los cuales decoraban la 
tumba o secciones principales de la misma e incluyeron temas muy variados que 
iban desde las escenas más cotidianas hasta representaciones de los dioses, 
incluyendo la del Juicio de Osiris que los muertos debían enfrentar para conseguir 
la vida eterna y no ser devorados por Ammit, deidad monstruosa (parte 
hipopótamo, león y cocodrilo) que se comía el alma de los difuntos que habían 
pecado en vida y a los que dicho juicio les resultaba desfavorable.   

 
En Mesoamérica (1200 a. C ï 1521 d. C.) se pensaba también que la vida 

se hacía posible por la integración de los distintos elementos que forman al ser 
humano, mientras que la muerte era, precisamente, la fragmentación de los 
mismos. Los pueblos de tradición nahua creían que el ser humano se formaba de 
materia   pesada   y   entidades   anímicas   invisibles   y   ligeras,   las   cuales   se 
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dispersaban a la muerte de la 
persona. De esta concepción se 
desprendían una serie de cultos 
destinados al dios de la muerte, a los 
antepasados, a las reliquias de los 
muertos y a los difuntos en general 
relacionados con los ciclos 
temporales, el origen y transición del 
mundo o de la humanidad o bien con 
los principios de generación y 
regeneración de la naturaleza. Por 
ello, la muerte ocupó siempre en 
Mesoamérica un lugar preponderante 
entre las diferentes culturas que 
formaron parte de ella, lo que llevó a 
su frecuente representación (como 
ocurre con el Mictlantecuhtli, dios de 
la muerte, de la época mexica (1325-
1521 d. C.) o vinculación en diferentes espacios, prácticas y soportes, como 
pueden ser las ofrendas, sacrificios, vasijas, esculturas, códices, mitos, etcétera.  

 
También en la Grecia Clásica (750-338 a. C.) se hizo evidente esta dualidad 

entre cuerpo y espíritu para concebir la muerte del ser humano. La vida era la 
fuerza y energía de que disponía una persona al nacer para residir en este mundo, 
un alma entendida como atributo de vida que compartía con todos los seres vivos 
(animales, plantas, etc.) y que irremediablemente se perdía con la muerte. Otra 
era el alma concebida como principio de racionalidad, con carácter divino, inmortal 
y exclusiva del ser humano. De este modo, el alma del difunto, ya sin su cuerpo, 
pasaba al Hades o lugar de los muertos, donde no había individualidad ni 

nombres, pues todo 
eran sombras y 
oscuridad. Así, la muerte 
se representaba en la 
Grecia Clásica de dos 
formas: como potencia 
maléfica, violenta y 
aterradora, o como 
recogimiento pacífico del 
muerto. La primera era 
personificada por las 
Keres y la segunda por 
Thánatos, divinidades 
ampliamente represen-
tadas en la cerámica 
griega. Esta última era 
representado como un 
genio    con    alas    que 
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acudía a buscar las almas de aquellos hombre 
y mujeres que habían fallecido para llevarlas al 
mundo de los muertos.  

 
Para el cristianismo, que se desarrolló 

sobre todo durante la Edad Media (476-1453 
d. C.), la muerte fue vista como la separación 
del alma respecto del cuerpo que conducía a 
una vida mejor: el reino de los cielos 
prometido por Jesús, acontecimiento para el 
cual las personas se preparaban durante toda 
su vida. Sin embargo, a partir del siglo XIV se 
observa un cambio en la mentalidad medieval, 
pues a partir de entonces la muerte fue vista 
como algo tétrico y oscuro. Por supuesto, esta 
nueva concepción fue reforzada por la mortal y 
terrible epidemia de peste negra que azotó a 
Europa Occidental entre 1347 y 1350. Así, 
aparecieron representaciones en el arte como 
la danza macabra o la muerte personificada 

por un esqueleto que se lleva a las personas que han de morir, tal como se 
aprecia en los grabados de Hans Holbein el Viejo. 

 

En cambio, para el Romanticismo (siglos XVIII-XIX) la muerte era una 
entidad ambivalente que funcionaba como sustento del pensamiento humano 
independientemente de la forma que adoptara. Por un lado, era la fuerza inevitable 
que somete al hombre y lo conduce a su destino fatal, también era la causa de un 


