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El presente material deberá ser leído y completadas todas las ejercitaciones, que 

serán presentadas en el inicio del Cursillo de Ingreso. 

Los resultados (láminas, cuadros, textos etc) serán motivo de revisión y crítica colectiva, en 

el que cada estudiante ingresante compartirá su producción y podrá visualizar la producción 

de los compañeros, como disparador de las actividades académicas. Por ese motivo, es una 

condición necesaria para iniciar el Curso que las ejercitaciones estén ejecutadas y 

completadas. Esto permitirá una primera evaluación referida a lo actitudinal frente a una tarea 

exigida. Se acompaña lo siguiente: 

- Material teórico y ejercicios de Morfología y representación gráfica. 

Objetivos. 

- Introducir al alumno en la problemática del dibujo y el diseño 

- Explorar las distintas posibilidades de los elementos visuales en la construcción 

de una imagen gráfica. 

- Conocer el concepto, comportamiento y modos de aplicación de los elementos 

básicos de la representación en el campo visual. 

 

Contenidos: 

- El punto y la línea como elementos básicos de la composición. 

- Modos de diseñar y diagramar el soporte del dibujo 



El punto: 

Las principales características del punto son:  

- Tiene un gran poder de atracción visual, creando tensión sin dirección. 

- Cuando se sitúan próximos dos puntos pueden producir sensaciones de tensión o de 

dirección, creando en la mente del espectador una línea recta imaginaria que los une.  

- Si se sitúan diferentes puntos en prolongación sugieren una dirección, un camino, 

más acentuada cuanto más próximos estén los puntos entre sí.  

Es un elemento muy importante, en las artes gráficas y en la imagen. El punto es el más 

elemental de los signos gráficos, es la unidad más simple, irreductiblemente mínima 

comunicación visual. No tiene dimensiones, solo tiene posición. El punto es consecuencia 

del encuentro del instrumento con la superficie material, la base o el soporte. Para que el 

punto se perciba como tal, su tamaño debe ser adecuado en relación con el plano que lo 

contiene y los elementos que lo rodean. 

Tipología del punto: su forma externa es variable: 

Puede adoptar cualquier configuración, sea circular, triangular, cuadrado, ovalado, gota, 

estrellado, irregular; relleno de color o vacío, trapezoidal, o como simple mancha sin 

características geométricas, etc. 

El resultado visual depende del tipo de instrumento utilizado para realizarlo, del 

soporte y del material o técnica empleados. 

El punto puede ser: 

a) como mancha,  

b) como elemento de configuración y  

c) como elemento abstracto.  

El punto es la base de toda composición plástica, es el elemento de expresión más 

elemental y pequeño. 

El punto puede tener tamaños muy variados pero si sobrepasa cierto tamaño pasa a 



considerarse plano. 

Los puntos se pueden situar muy cerca, concentración, o disponerse alejados, 

dispersión, de esta manera podemos producir sensación visual de volumen. 

Puede expresar: Precisión, intersección, interrupción. Puede configurar formas 

(puntillismo), texturas y ornamentaciones. 

Como elemento plástico el punto tiene gran atracción sobre el ojo y por lo tanto 

adquiere una determinada fuerza visual según sea su ubicación en una superficie dada. 

Esta fuerza o atracción se corresponde no solo con el lugar dispuesto en un sitio 

determinado, sino con otros factores como la relación: 

• Del punto y el plano que lo contiene 

• Del punto con las formas que lo rodean y contiene el plano 

• Que establece la vecindad de otros puntos 

• Del color o valor del punto con respecto al conjunto de la composición 

Tamaño. El tamaño y las formas de punto varían, y por consiguiente varía también el 

valor o sonido relativo del punto abstracto. El punto puede desarrollarse, convertirse 

en superficie e inadvertidamente llegar a cubrir toda la base o todo el plano. ¿Cuál 

seria entonces el límite entre el concepto de punto y el de plano? 

- Tamaño del punto en relación al del plano. 

- Tamaño del punto en relación con otras formas existentes sobre el plano. 

 

Los puntos agrupados o dispersos en una superficie son recibidos de diferentes 

maneras, pueden provocar sensación de planos transparentes, o percibirse como una 

superficie texturada. 

La densidad se refiere a la cantidad de unidades en una determinada superficie. 

 

 

La línea: 

La línea geométrica es un ente invisible. Es la traza que deja el punto al moverse y es 



por lo tanto su producto. Surge del movimiento al destruirse el reposo total del punto. 

Hemos dado un salto de lo estático a lo dinámico. 

La línea es la absoluta antítesis del elemento pictórico primario: el punto. Es un 

elemento derivado o secundario. 

Las fuerzas que provienen del exterior y que transforman el Origen punto en línea 

varían: la diversidad de las líneas depende del número de estas fuerzas y de sus 

combinaciones. 

Cuando una fuerza procedente del exterior desplaza el punto en cualquier dirección, se 

genera el primer tipo de línea; la dirección permanece invariable y la línea tiende a 

prolongarse indefinidamente. 

Se trata de la recta, que en su tensión constituye la forma más simple de la infinita 

posibilidad de movimiento. (Kandinsky, V. “Punto y Linea sobre el plano”) 

Hay tres tipos de rectas de las que se derivan otras variantes: La recta más simple es la 

horizontal. En la percepción humana corresponde a la línea o al plano sobre el cual el 

hombre se yergue o se desplaza. La línea opuesta totalmente a la anterior es la Vertical 

que forma con ella un ángulo de 90°. 

La diagonal es la recta que esquemáticamente se separa en ángulos iguales de las dos 

anteriores. Constituye el tercer tipo de recta. 

Atributos: grosor, intensidad, color y uniformidad 

Si desplazamos un punto sobre un plano o superficie con un inicio y un fin, un sentido y 

una dirección obtenemos una línea. Es el resultado de una sucesión de puntos que se 

desplazan conformando una dirección. 

La línea geométrica, se representa de manera uniforme y se define como la 

intersección de dos planos. 

La línea sensible o libre, es un instrumento de gran versatilidad y escapa a las normas: 

adopta gran variedad de formas, colores y texturas y su trazo puede ser de infinitas 

maneras. 

Así podemos distinguir en la línea plástica diferentes configuraciones atendiendo a su 



grosor, intensidad, color y uniformidad. 

La intensidad: Depende de la presión mayor o menor que apliquemos sobre la 

superficie con el instrumento que estemos dibujando. 

 

El Grosor: está relacionado con la intensidad del trazo, a más presión del gesto gráfico 

sobre el soporte, más intensa será la línea y más gruesa. 

La uniformidad: es la capacidad de mantener un aspecto o patrón en su 

desplazamiento por el espacio produciendo una especie de trama continua. 

Diferente grosor 

Diferente intensidad 

Uniformidad 

Tipos de líneas y su resultado de expresividad: movimiento, dirección, posición. 

Si el trazo se realiza en una sola dirección tenemos una línea recta, que puede ser 

horizontal, vertical, oblicua o quebrada. Si la dirección varía continuamente tenemos 

una línea curva que puede ser circular, ondulada, libre, quebrada o zigzagueante. Esta 

 

claro que la línea como cualquier otro signo puede trazarse con diversos instrumentos 

y sobre diversos materiales. Y de acuerdo a sus características, materiales con las que 

la realicemos, superficies etc, podremos conseguir diferentes connotaciones o 

sensaciones. La línea suele responder a un reflejo espontáneo y esta siempre 

relacionada a la persona que la realiza (gesto caligráfico) 

Si nos referimos a un conjunto de líneas en una composición también las 

 connotaciones o sensaciones varían. Una composición en la que predominen las líneas 

horizontales expresa sensación de reposo, tranquilidad, quietud y frialdad. 

Una composición en la que predominen las líneas verticales dará sensación de fuerza, 

elegancia, ascensión, espiritualidad. 

Las líneas oblicuas expresan inestabilidad. Si son además concurrentes, sensación de 

profundidad. 



Las líneas curvas expresan dinamismo y movimiento. La línea geométrica por 

definición es un arte invisible. Surge de la alteración del reposo total del punto. 

 

Trabajos Prácticos 

Objetivos: 

Investigar y experimentar sobre las diferentes posibilidades expresivas del punto y la 

línea. 

Descubrir texturas construidas con líneas y puntos. 

 

1 – PUNTOS 

Seleccionar y recolectar elementos de la vida cotidiana de nuestro entorno que pueda 

identificar como puntos, piedritas, legumbres, tapitas, botones, etc y realizar los siguientes 

ejercicios.  

Una vez realizado fotografiar e imprimir en blanco y negro en formato A4 

Sobre  hoja A4  utilizando toda su superficie realizar las siguientes exploraciones utilizando 

PUNTOS con los elementos seleccionados; de acuerdo a consignas: 

A: puntos de la misma tipología y tamaño, que señalen direcciones rectas 

B: puntos de la misma tipología y tamaño, que señalen direcciones curvas 

C: puntos de distinta tipología y tamaño, con direcciones combinadas 

(curvas/rectas/quebradas/onduladas etc) 

 

 

2 – LÍNEAS: 

Seleccionar y recolectar elementos de la vida cotidiana de nuestro entorno que pueda 

identificar como líneas, ej. hilos,cintas, palitos, alambres, cables, tanzas, enredaderas, 

lápices,  etc y realizar los siguientes ejercicios.  

Una vez realizados fotografiar e imprimir en blanco y negro en formato A4 



Sobre  hoja formato A4  utilizando toda su superficie de la misma, realizar las siguientes 

exploraciones utilizando 

LÍNEAS con los elementos seleccionados, de acuerdo a las consignas: 

A: líneas de diversos espesores, que señalen direcciones rectas 

B: líneas de diversos espesores, que señalen direcciones curvas 

C: líneas sensibles de distintos espesores e intensidad, con direcciones combinadas 

(curvas/rectas/quebradas/onduladas etc) 

 

3 - Dibujo integrador de puntos y líneas 

Sobre una hoja formato A3, se realizarán exploraciones graficas utilizando LINEAS y 

PUNTOS de tipologías, formato y tamaño libres, combinando los elementos recolectados. 

Se aconseja utilizar líneas continuas, sensibles, de espesores varios; puntos de diferentes 

tamaños, tipos e intensidad.  

Una vez realizados fotografiar e imprimir en blanco y negro en formato A4 

 

PRESENTACIÓN DE TODOS LOS TRABAJOS PRÁCTICOS EN SOBRE DE PAPEL 

MADERA 

CON NOMBRE DEL ALUMNO Y NÚMERO TP. 

MATERIALES PARA LLEVAR EN EL CURSILLO DE INGRESO: 

- Carpeta de dibujo para hoja A3 

- Papel obra 35 x 50 cm varias hojas 

-Papel sulfito 35 x 50 blanco o gris 

- Lápices de grafito diferentes graduaciones (B, 2B, 3B, 5B, 6B) 

- Pinceles diferentes tipos de puntas y espesores 

- Tinta china 

- Papel de cocina 

- Recipientes para tinta china y agua (bandejas descartables) 

- Trapitos para limpieza 
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TECNICATURA UNIVERSITARIA EN MATRICERÍA Y MOLDERÍA CERÁMICA

MATERIALES Y TECNOLOGÍA 1

DOCENTE: CONSTANZA LAZARTE

CURSO DE INGRESO 2024

Desde sus inicios, en cerámica se utilizó como materia prima las arcillas naturales en la producción de objetos cerámicos.
Con el tiempo, se comenzó a incorporar materiales no arcillosos con el objetivo de mejorar las características de las arcillas
naturales, lo que llamamos “pastas cerámicas”.
Durante el año y a través de muestras de distintas pastas cerámicas (loza, gres, porcelana, refractarias, etc.) obtendrán
los conocimientos del cómo y porqué de las reacciones de las materias primas, sus combinaciones y resultados luego de
pasar por diferentes temperaturas.

Para el inicio del Cursillo de Ingreso, deberán leer el presente material de Fernandez Chitti, y responder las siguientes
preguntas. Los resultados serán revisados al comienzo del cursillo y de manera colectiva. Es de carácter obligatorio traer
resueltas las preguntas.

1) Defina lo que llamamos “Arcillas”.
2) ¿Qué tipos de arcillas podemos encontrar?
3) Desarrolle cuales son las propiedades que se analizan en una arcilla natural
4) ¿En que se diferencia “arcillas naturales” de “pastas cerámicas”?
5) ¿Cómo se componen las pastas cerámicas?
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ARTES DEL FUEGO 

Riesgos En La Manipulación Del Vidrio 

Los cortes y laceraciones de los bordes afilados, al manipularlo. Las lesiones oculares por 

partículas despedidas al cortarlo. La exposición al polvo de corte por pulido y taladrado. 

Para prevenir estos riesgos se deben utilizar: 

 Guantes anti cortes. 

 Mangas anti corte. 

 Gafas de protección. 

 Protección respiratoria. 

 Calzado de seguridad. 

 

 

 

 

 

 

 

Riesgos En Soldadura 

Calor intenso, chispas producidas al soldar, proyección de metales fundidos, gases 

producto del proceso de soldadura, la llama de soldar, pueden causar quemaduras en 

cualquier parte del cuerpo, incendios y/o explosiones si es que hay materiales inflamables 

o combustibles en el área de trabajo. 

Para prevenir estos riesgos se deben utilizar: 

 Guantes soldador. 

 Ropa para soldar (delantal, polainas, mangas, etc). 

 Gafas y/o careta de soldador, apropiados para cada tipo de soldadura. 

 Protección respiratoria. 

 Calzado de seguridad. 
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CERÁMICA 

Sustancias Utilizadas 

Esta no es una actividad inocua. El polvo y las partículas que contiene la arcilla, no son 

filtradas por nuestras fosas nasales y se depositan en nuestros pulmones 

Existen materiales tóxicos que deben manipularse con cuidado durante el trabajo en el 

taller. Es importante seguir procedimientos seguros de manipulación. El uso de elementos 

de protección personal, entre ellos guantes y protección respiratoria, es de gran 

importancia. 

Es importante etiquetar debidamente y de acuerdo a normas las sustancias utilizadas, así 

como almacenarlas en recipientes adecuados y recoger cualquier resto que caigan.  

Asimismo, siempre hay que leer las instrucciones que aporta el fabricante antes de usar 

cualquiera de estas sustancias. 

 

 

El Horno 

Idealmente el horno debería de estar en una estancia aparte del taller. En un lugar bien 

ventilado y con un sistema fijo de extracción. 

El horno debe tener un interruptor diferencial específico en el tablero eléctrico, de forma 

que podamos aislarlo del resto de la instalación. 

Una buena opción es utilizar un filtro de aire en la salida del mismo, fácil de instalar y que 

hará que el aire que salga sea limpio. 

Evitar materiales potencialmente inflamables cerca del horno, como maderas, plásticos, etc. 

ya que la temperatura alcanzada es muy alta. 
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Polvo En El Taller 

Este es uno de los grandes enemigos del taller, y a su vez, uno de los más presentes. Es 

importante mantener una correcta ventilación. Así como limpiar a menudo, siempre con 

agua y trapos húmedos, que eviten su suspensión en el aire. 

Hay que usar protección respiratoria durante las tareas. 

 

 

Ventilación 

Lo ideal es que el área de trabajo esté continuamente ventilada. Un espacio ventilado y una 

correcta instalación del horno, con filtro de aire. 
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MATRICERÍA Y MOLDERÍA 

Manejo Manual De Cargas 

Se entiende por manejo manual de cargas cualquier operación de transporte o sujeción (el 

levantamiento, la colocación, el empuje, la tracción, etc.) de una carga (objeto susceptible 

de ser movido) por parte de uno o varios trabajadores que, por sus características o 

condiciones ergonómicas inadecuadas, entrañe riesgos. 

Estas tareas traen lesiones por sobreesfuerzos, posturas forzadas y movimientos 

repetitivos. 

 

RECOMENDACIONES GENERALES 

Hay que lavarse las manos a menudo y evitar tocarse la cara, el pelo, etc. con las manos. 

No comer ni beber en la zona de taller. 
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RIESGOS GENERALES 

 

ERGONOMÍA 

Adaptar el diseño y distribución del equipo e instalaciones a la persona. En otras palabras: 

"Adaptar el trabajo a la persona y no la persona al trabajo". 

Mediante esta se busca obtener condiciones ambientales óptimas: ruidos, temperatura, 

humedad, etc. Adaptar las máquinas, elementos y funciones que la persona tenga que 

desarrollar, a la forma posicional y de realizar esfuerzos adecuadas a las constantes físicas 

y mentales del ser humano.  

 

 

RIESGOS QUÍMICOS 

Es toda sustancia orgánica e inorgánica, natural o sintética, que, durante su fabricación, 

manejo, transporte, almacenamiento o uso, puede incorporarse al ambiente en forma de 

polvo, humo, gas o vapor, con efectos perjudiciales para la salud de las personas que entran 

en contacto con ella. 
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ORDEN Y LIMPIEZA 

Para evitar caídas golpes y resbalones 

 

 

  

 

 

 

 

 

 

 

 

 

  

 

 

RIESGO ELÉCTRICO 

Lesión en el cuerpo, frecuentemente mortal, provocada por el contacto directo o indirecto 

con una fuente de energía eléctrica. 

Toda la ejecución de una instalación, así como su mantenimiento y reparación, eléctrica 

debe ser realizada por personal idóneo. 

Normas de prevención: 

 Mantener todos los aparatos eléctricos alejados del agua y la humedad. 

 En caso de trabajar con elementos húmedos, verificar que estén las máquinas y/o       

      equipos estén certificados para dichas labores 

 Verificar que los cables y tomacorrientes estén en buen estado. 

 No tirar de los cables para desconectar. 

 Instalar interruptores golpes de puño 

 Instalar tableros para cada zona y/o máquina eléctrica. 

 Verificar las protecciones eléctricas regularmente. 

 La instalación eléctrica debe tener puesta a tierra y disyuntor diferencial. 
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RIESGO DE INCENDIO 

Para evitar los incendios se deben seguir normas de prevención y actuación ante el mismo. 

Causas: 

 Fricción generada por falta de mantenimiento al equipo de trabajo y maquinaria. 

 Soldadura encima y/o alrededor de materiales combustibles  

 Usar elementos que generan chispas, con materiales inflamables cerca. 

 Falta de mantenimiento a la instalación eléctrica, cables sueltos, pelados e 

instalaciones peligrosas. 

 No poner en bajo resguardo los materiales inflamables. 

 Fumar al interior de un taller. 

 Falta de mantenimiento o mala instalación de los sistemas de gases 

 Sobrecargas eléctricas. 

 

Prevención 

 Contar con salidas de emergencia 

 Señalización de extintores, zonas de seguridad, zonas de riesgo 

 Disponer de matafuegos 

 Colocar en lugar visible números de emergencia y de bomberos 

 Almacenar adecuadamente el material inflamable 

 Disponer de zonas de trabajo de soldadura identificados y lejos del material 

inflamable 

 Disponer de un Plan de Protección contra Incendio 

 Realizar simulacros 
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TALLER: Matricería y procesos productivos 1. 

Prof. Univ: Guerrero Iris. 

 

El presente material deberá ser leído y completadas todas las ejercitaciones, que 

serán presentadas ya resueltas en el inicio del Cursillo de Ingreso. 

 



 

 

La Matricería como herramienta generadora de objetos en serie es el pilar fundamental 

en la aérea de los procesos productivos de la industria cerámica. En tal sentido la 

Moldería es el principal trabajo del matricero. 

INTRODUCCIÓN HISTORIA 

El yeso es uno de los más antiguos materiales empleado en construcción. En el período 

Neolítico, con el dominio del fuego, comenzó a elaborarse yeso calcinando aljez, y a 

utilizarlo para unir las piezas de mampostería, sellar las juntas de los muros y para 

revestir lo paramentos de las viviendas, sustituyendo al mortero de barro. En Çatal 

Hüyük, durante el milenio IX a.C, encontramos guarnecidos de yeso y cal, con restos de 

pinturas al fresco. En la antigua Jericó, en el milenio VI a.C, se usó yeso moldeado. En el 

Antiguo Egipto, durante el tercer milenio a.C, se empleó yeso para sellar las juntas de los 

bloques de la Gran Pirámide de Giza, y en multitud de tumbas como revestimiento y 

soporte de bajorrelieves pintados. El palacio de Cnosos contiene revestimientos y suelos 

elaborados con yeso. El escritor griego Teofrasto, en su tratado sobre la piedra, describe 

el yeso (gipsos), sus yacimientos y los modos de empleo como enlucido y para 

ornamentación También escribieron sobre las aplicaciones del yeso Catón y Columela. 

Plinio el Viejo describió su uso con gran detalle. Vtruvio, arquitecto y tratadista romano, 

en sus Diez libros sobre arquitectura, describe el yeso (gypsum), aunque los romanos 

emplearon normalmente morteros de cal y cementos naturales. Los Sasánidas utilizaron 

profusamente el yeso en albañilería. Los Omeyas dejaron muestras de su empleo en sus 

alcázares sirios, como revestimiento e incluso en arcos prefabricados. La cultura 

musulmana difundió en España el empleo del yeso, ampliamente adoptada en el valle del 

Ebro y sur de Aragón, dejando hermosas muestras de su empleo decorativo en el 

arte de las zonas de Aragón, Toledo, Granada y Sevilla. Durante la Edad Media, 

principalmente en la región de París, se empleó el yeso en revestimientos, forjados y 

tabiques. En el Renacimiento para decoración. Durante el periodo Barroco fue muy 

utilizado el estuco de yeso ornamental y la técnica del staff, muy empleada en el 

Rococó. En el siglo XVIII el uso del yeso en construcción se generalizó en Europa. 

Lavoisier presenta el primer estudio científico del yeso en la Academia de Ciencias. 

Posteriormente Van t’Hoff y Le Chatelier aportaron estudios describiendo los procesos 

de deshidratación del yeso, sentando las bases científicas del conocimiento 

ininterrumpido hasta la actualidad. 

Materia Prima. Yeso 
 

El yeso o aljez es un mineral compuesto por sulfato de calcio hidratado con dos 

moléculas de agua (CaSO4 2·H2O) muy común en la corteza terrestre. Su nombre se 

deriva del griego antiguo gypsos. El sistema de cristalización es monoclínico y su hábito 

granular-compacto. Se presenta en masas y también en cristales grandes con maclas en 

punta de flecha o punta de lanza la dureza del yeso es baja, de 1,5 a 2 en la 

escala de Mohs. La fractura es concoidea y a veces fibrosa o en finas láminas paralelas. 



 

 

De acuerdo a su grado de pureza, se puede decir que el yeso es traslúcido, blanco, gris, 

amarillento, rojizo, inclusive negro… En todo caso, es de apariencia vítrea y sedosa. Es 

soluble en agua (a altas temperaturas), ácido clorhídrico y alcohol etílico. 

 

Usos del yeso 

 

En la elaboración de tizas para escritura. 

En la fabricación de cemento. 

Para confeccionar moldes de dentaduras, en Odontología. Para usos quirúrgicos en 

forma de férula para inmovilizar un hueso y facilitar la regeneración ósea en una 

fractura. 

 

 

TIPOS DE YESO 

 

ATENDIENDO AL COLOR DE LA MASA PREPARADA 

 

TIPOS DE YESO 

 
ATENDIENDO AL FRAGUADO Y LA DUREZA 

 

 

Yeso blanco: 

 
El yeso blanco es el nombre tradicional de un producto ar- tesanal, o industrial, que se 
obtiene del aljez, o yeso natural. Es un material muy utilizado en construcción, contiene 
pocas impurezas, menos que el yeso negro, es de color blanco, y con él se da la última 
capa de enlucido, o capa de “acabado”, en las paredes de las edificaciones. 

 

Yeso negro: 

El yeso negro es el nombre tradicional de un producto ar- tesanal, o industrial, que se 
obtiene del aljez, o yeso natural. Es un material muy utilizado en construcción, contiene 
más impurezas que el yeso blanco, es de color grisáceo, y con él se da una primera capa 
de enlucido en las paredes interiores de las edificaciones. 

 

Yeso rojo: 

El yeso rojo es el nombre tradicional de un producto que se obtiene de modo artesanal del 
aljez, o yeso natural. Es un material muy apreciado en restauración, contiene pocas im- 
purezas, menos que el yeso negro, es de color rojizo, y con él se da la última capa de 
enlucido, o capa de “acabado”, en los paramentos de las edificaciones. Presenta ese color 
rojizo debido a las impurezas de minerales ferrosos disueltos en las aguas que 



 

 

originaron la piedra de yeso de donde procede este material. Se elabora en la zona de 
Albarracín, España, empleando un antiguo sistema con horno moruno. 

 

 

TIPOS DE YESO 

ATENDIENDO AL FRAGUADO Y LA DUREZA 

 

 

De fraguado rápido: 

El Yeso de fraguados rápidos se utiliza en la formación de piezas de tamaño 
pequeño y mediano, como vajillas, piezas artesanales, etc. El fraguado se 
realiza de 25 a 35 minutos. 

 
 

De fraguado lento: 

El yeso de fraguado lento se utiliza en la construcción, falsos techos, masillado 
y generalmente se mezcla con cemento para ganar dureza. El fraguado se 
realiza de 6 a 8 horas. 

 
 

Blandos: 

 
Ayudan a la formación tixotrópica porque tienden a formar cantidad de SO4. 
Su aplicación industrial es para la confección de moldes de corta duración. 

 

Duros: 

 
Son muy resistentes, tienen baja porosidad y absorción, baja velocidad para la 
formación del espesor. Su aplicación industrial es para la confección de 
modelos y matrices. 

 

 

 
Función del Molde. 

 

La función de un molde es darle a la pasta cerámica forma, dimensión, resistencia y 

tersura. La operación se realiza vaciando una pasta cerámica dentro del molde que 

servirá de soporte mientras se desarrolla la operación de drenado al absorber el molde el 

agua contenida en la pasta cerámica y durante su posterior contracción hasta alcanzar una 

consistencia suave pero firme, que permite desmoldarla y manipularla en las operaciones 

siguientes 



 

Tipos de Moldes 
 

Básicamente hay dos grandes tipos de moldes: flexibles y rígidos. Nuevamente depende 

del material y la técnica para reproducir el modelo que se elige uno u otro. Además, los 

moldes pueden ser de una o varias piezas, partes, corazones o taseles, esto determinará 

la complejidad y el detalle del modelo. 

Los moldes flexibles siempre requieren una base o respaldo rígido para usarlos, que en 

el ambiente de los matriceros se conoce como guarda, concha o contra molde. 

Para la cerámica en particular los clasificamos en moldes unitaselares, doble tasel, tres 

taseles, y teselado múltiple. Los taseles llevan un espesor de pared de 3,5 a 4cm 

dependiendo del tamaño del modelo a reproducir. 

Tipos de modelos. 

 

 
 
 
 
 

 
Este modelo está contenido 

en un molde de un solo tacel 

por forma y ángulo menor 

a 90° Molde unitacelar. 

 

 

 

 

 

 

 

 

 

Doble tacel 

se divide en dos partes 

el molde sobre un eje 

imaginario de 90° 

ya que en la primera 

imagen del modelo. 

El cono de alimentación 

sirve para realizar una 



 

 

terminación en la boca del 

modelo y obtener un corte 

prolijo al sacar las coladas. 

 

 

 

 

 

 
Este tipo de modelos llevan un 

embudo de alimentación por donde 

se vierte la barbotina para la colada, 

se divide en este caso en su ángulo 

de mayo salida. 

 

 

 

 

 
Taselado múltiple más de tres taseles. 

En este tipo de moldes, cada tasel se 

calcula según los ángulos de salida de 

acuerdo a la complejidad de cada objeto. 

 

 

 

 
Los modelos de yeso se impermeabilizan con una laca nitro sintética diluida con       

thinner en una proporción de 1 parte de laca y 6º7 partes de thinner, a fin de eliminar la 

porosidad del yeso y facilitar la elaboración de los moldes. 

Para la fabricación de la Moldería se utilizan desmoldantes como separador de yeso con 

yeso evitando que se pegue. Los mismos pueden ser jabón blanco 
 

con vaselina y querosene, parafina con querosene, o desmoldantes para yeso como 

el que utilizan los odontólogos. 

 

 

 

 
Molde unitaselar. Es simple, solo los 

 

modelos a reproducir llevan ángulo 

de salida menor a 90°. 

 

 



 

La Moldería de más de un tasel, se caracteriza por estar provistas de llaves. Las mismas 

cumplen la función de encastrar cada una de los tasel evitando que se muevan o se 

desplacen. Así se logra que el molde quede perfectamente unido para el futuro colado o 

vaciado, una vez armados se sujetan con bandas elásticas evitando que una vez llenos 

con la barbotina se abran. 

 

 

 
Moldes de doble o triple tasel. 

dependiendo de la complejidad el 

modelo. 

Todos los moldes tienen un 

sistema de trabas lo que hace 

posible que cada tacel 

encastre con el otro de forma perfecta, sin que se muevan de su división o desplacen al 

momento de llenarlos con barbotina. 

Hay dos tipos de trabas circulares y de corte. 
 

 

 

 



 

Proceso de colada (llenado y vaciado de moldes). 
 

 
Fabricación de moldes. 

 

Como ya lo mencionamos antes cada tipo de molde lleva formas de fabricación 

particulares. Los moldes unitaselares se pueden generar a través de la Matricería circular 

con un torno para modelista o bien con encofrado. El encofrado es una caja de 

contención que delimita un área donde se va contener el yeso, es una especie de caja de 

contención. 

Cada modelo debe ser medido con escuadra para saber los ángulos de salida que tiene el 

objeto lo que da cuenta de la cantidad de taseles a realizar. 

 

 

 

   
 

 
 

Otra forma de construir modelos y moldes es a través de la matricera circular. Esta 

consiste en montar sobre un torno un vaciado de yeso que posteriormente se modela con 

herramientas especiales tipo desbastadores generando la forma planteada, por el proceso 

de rotación y desbastado del material. 
 



 

Cálculo del yeso y preparación. 
 

PREPARACIÓN ARTESANAL 

En el modelo se deben dejar los ángulos para el posterior desmolde y facilitar la 

aplicación de la jabolina. 
 

1. Se pone agua en un cubo y se echa un poco de almagra. Se re- vuelve la mezcla con 

una tira de plástico o bien con la mano en- guantada. Para aumentar el tiempo de 

fraguado del yeso se puede agregar Cloruro de sodio. 

 
2. Se va echando la escayola en el agua teñida, tamizándola con las dos manos para 

que no formen grumos. 
 

3. La formación de una pequeña isla de escayola en el agua, indica que ya hay 

suficiente. Se deja que la escayola se deshaga (aproximadamente en un minuto), y se 

esperan otros tres antes de remover la mezcla. 

 

4. Se revuelve la mezcla prolongadamente siempre en el mismo 

sentido, deshaciendo los grumos que hayan podido formarse, hasta 

notar que la mezcla adquiere una consistencia cremosa. 
 

 

 
Para la realización de moldes previamente se hace un cálculo de la cantidad de materia 

prima que se utiliza para cada tasel. De este modo sabemos el volumen de agua a usar. 
 

Es un cálculo de volumen ya sea de un paralelepípedo, cilindro, cono o esfera. 

 

La proporción de yeso con respecto al agua es de 1 litro de agua por 1kilo de yeso. Va a 



 

depender de la densidad que deseamos, se puede agregar un poco más de yeso. 

Para realizar la mezcla se pone primero el agua en un recipiente y se espolvorea el yeso 

en forma de lluvia a fin de evitar que se agrume, se debe utilizar barbijo y guantes para 

este procedimiento, puesto que se levanta polvillo que nos ingresa por las mucosas y 

puede afectar nuestra salud. Como así provocar alergias y picazón en las manos. 

En el momento del vertido en el encofrado puede ser colado con un tamiz, a fin de 

obtener una impresión de calidad. 

Fraguado del yeso acelerantes y retardadores. 
 

Fraguado es el proceso de endurecimiento de la mezcla de yeso en un tiempo 

establecido de acuerdo al tipo utilizado varia, en el caso del beta alfa cerámico el tiempo 

de fraguado es de 20 a 30 minutos. Para detener o acelerar este proceso por lo general 

en el área de la cerámica como retardador del mismo se utiliza un medio ácido orgánico 

(jugo de limón) y como acelerante agua con unos grados más de la temperatura 

ambiente. No se utilizan aditivos químicos 
 

Desmoldante. 
 

El desmoldante utilizado es jabón de lavar la ropa disuelto en agua y batido hasta formar 

una solución cremosa y gomosa al cual se le añade unas gotas de kerosene y vaselina 

líquida a fin de aportarle mayor grasitud al mismo. Así se formará una película que 

ayudará a repeler el agua del yeso por contacto. 

Herramientas. 
 

Las herramientas que se utilizan en este tipo de procesos son recipientes, pinceles, 

martillo de goma, escuadra, regla, lápiz tinta, vidrios o maderas para los encofrados, 

desmoldantes, nivel, calibre, compás áureo (permite medir diámetros), jarra medidora 

otras. 
 

Es importante utilizar mesadas apropiadas y nivelada, así los vaciados una vez retirados 

quedan a nivel para el correcto proceso de colada ya que en los mismos pueden quedar 

desparejos, perjudicando el proceso de colada. 

 

 
 

 

 



 

Ejercitación. 
 

Calcula el volumen de siguiente cuerpo. 

Datos: 

 Lado: a- 32 cm 

b- 15 cm 
 

c- 9cm 

 

 

 

 
Calcula el volumen del siguiente cuerpo. Datos. 

Todos los lados son iguales a 25,7 cm. 

 

 
 

Calcular el volumen del cilindro. Datos 
 

Ø 47 

 
h 13 



 

INTRODUCCION A LA ERGONOMIA  

Cursillo de ingreso 2024 

Mgter. D.I. Gabriela Villafañez  

 

La ergonomía, en su enfoque integral 
según la International Ergonomics 
Association (IEA), no solo considera 
aspectos físicos, sino también sociales y 
emocionales. Busca no solo prevenir 
lesiones, sino también promover el 
confort y la satisfacción emocional en el 
entorno laboral. Un ergónomo se dedica 
a crear ambientes que no solo sean 
eficientes y seguros, sino que también 
fomenten el bienestar emocional, 
contribuyendo así a una experiencia 
laboral más enriquecedora y satisfactoria 
para los individuos. 

Los ejemplos de falta de ergonomía en el 
día a día. 

 

 Altura inadecuada de la silla de la 
cocina: Si la silla de la cocina es 
demasiado alta o baja con respecto a la 
mesa, puede causar molestias y 
tensiones en la espalda. Una altura 
inapropiada puede afectar la postura y la 
comodidad durante las comidas, 
generando malestar a corto y largo plazo. 



 

 

 Muebles de almacenamiento 
inaccesibles: Si los estantes de los 
muebles son demasiado altos o 
demasiado bajos, puede resultar difícil 
acceder a los artículos almacenados. 
Esto podría provocar que las personas se 
inclinen demasiado o alcancen de 
manera incómoda, aumentando el riesgo 
de lesiones y afectando la eficiencia en 
las tareas diarias. 

 

 Sillas de oficina sin apoyo lumbar: Las 
sillas de oficina que carecen de un 
adecuado soporte lumbar pueden 
contribuir a problemas de espalda. La 
falta de apoyo en la zona lumbar puede 
resultar en una mala postura, 
aumentando la presión en la columna 
vertebral y causando molestias. Esto 
puede afectar negativamente la 
productividad y el bienestar en entornos 
de trabajo. 

 

 

 

Título de la Actividad: Explorando la 
Ergonomía en Nuestro Entorno 

 

Guía Práctica: Observación 
Ergonómica de  



 

una Fotografía 

 

Objetivo: Desarrollar la capacidad de 
identificar aspectos ergonómicos en un 
entorno visual, promoviendo la 
conciencia sobre la importancia del 
diseño ergonómico para el futuro 
mateicero. 

 

Pasos  

 Elegir una de las siguientes fotografías  
de una persona realizando una actividad 
de la vida cotidiana. 

 

Foto1  

 



 

 

Foto2 

 

 

 

Foto3 

 

 

 Explicar brevemente qué es la  



 

ergonomía y su impacto en el bienestar 
diario. 

 

 Observación Individual (15 minutos): 

 

 Invitar a los alumnos a examinar 
detenidamente la fotografía asignada. 

 

 Escribir y señalar con flechas aspectos 
ergonómicos o disergonómico que 
identifiquen detalles o partes   cómodos 
o incómodos, saludables o riesgosos, 
estéticamente agradables o 
desfavorables, funcionales o no,  de lo 
qie observa en la fotografía. 

 

 Discusión en Grupo (15 minutos): 

 

 Formar grupos pequeños para que 
compartan sus observaciones y 
opiniones. 

 

 Generar  intercambio de ideas sobre 
cómo ciertos elementos podrían afectar 
la comodidad y el bienestar en la vida 
diaria. 

 

 Reflexión Personal: 

 

 Reflexione sobre cómo la ergonomía  



 

influye en su propia vida cotidiana. 

 
  

 Presentación y Conclusión (10 
minutos): 

 

  Compartir las observaciones y 
reflexiones con toda la  clase. 

 

 Concluir destacando la importancia de la 
ergonomía en la creación de matrices de 
objetos ergonómicos más saludables y 
satisfactorios. 

 

Nota: Esta actividad busca involucrar a 
los alumnos de manera práctica, 
fomentando la observación crítica y la 
aplicación de conceptos ergonómicos en 
su entorno para qie sean mejores 
profesionales en el futuro. 



Cuadernillo de Ingreso FAD-UPC

MÓDULO 4: Arte cerámico en la Historia y Lectura y Escritura
Académica

Prof.: Bocanovich, Erika; Vargas, Gisela.

Apellido y nombre del aspirante:.............................................................................

Fecha:.........................................................................................................................

Actividades:

1- Lea atentamente el siguiente fragmento de la introducción del libro La invención
del arte, de Larry Shiner. Luego resuelva las actividades propuestas.

INTRODUCCIÓN

Actualmente nadie plantea objeciones a que casi cualquier cosa sea considerada
«arte». Una de las razones que explica el auge de esta calificación es que el propio
mundo del arte se ha impuesto cumplir con la vieja aspiración de que «arte»y vida
se reconcilien. En este sentido se han dado toda clase de gestos, que van de lo
inocente a lo disparatado, desde llevar colchas a los museos de bellas artes o pulp
fiction a los cursos de literatura, hasta reproducir ruidos de la calle en las salas de
conciertos o someterse a cirugía plástica vía satélite. La aparición de tantos
artefactos excéntricos, escrituras, ruidos y performances en las bellas artes inspira
el discurso que, como una letanía, habla de la muerte del arte, la literatura y la
música clásica. Y mientras tanto, no faltan quienes, envueltos en la bandera del
posmodernismo, admiten que el moderno sistema de las bellas artes está muerto,
pero nos invitan a bailar junto a su tumba como si se tratase de celebrar de nuevo
una liberación.
No me interesa tanto establecer si es preferible bailar o llorar sino más bien
averiguar cómo se ha llegado a esta situación. Si queremos entender el auge de lo
artístico como categoría y su propósito evidente de reconciliar arte y vida, hay que
investigar cómo se han originado las ideas modernas y las instituciones de las bellas
artes. El moderno sistema del arte no es una esencia o un destino sino algo que
nosotros mismos hemos hecho. El arte, entendido de manera general, es una
invención europea que apenas tiene doscientos años de edad. Con anterioridad a
ella teníamos un sistema del arte más utilitario, que duró unos dos mil años y,
cuando esta invención desaparezca, con toda seguridad le seguirá un tercer sistema
de las artes. Es muy probable que lo que algunos críticos temen o aplauden como



muerte del arte, de la literatura o de la música no sea sino el final de una
determinada institución social cuyo origen se remonta al siglo XVIII.
En efecto, igual que muchas otras cosas surgidas con la Ilustración, la idea europea
de las bellas artes se pensó como universal. Desde entonces, los ejércitos, los
misioneros, los empresarios y los intelectuales europeos y norteamericanos se han
esmerado en conseguir que así lo fuera. Los estudiosos y los críticos adscribieron la
creación del arte a los antiguos chinos y egipcios, pero poco después de que se
impusiese firmemente la dominación colonial europea, artistas y críticos
descubrieron que los pueblos conquistados de África, América y el Pacífico hacía
tiempo que poseían algo llamado “arte primitivo”. Esta asimilación de las actividades
y los artefactos de todos los pueblos y las épocas pasadas a nuestras nociones ha
estado vigente durante tanto tiempo que se da por sentada la universalidad de la
idea europea de arte.
Por desgracia, la historia de los pueblos, las exposiciones en los museos, los
programas de música sinfónica y las antologías literarias tienden a estimular nuestra
natural inclinación a considerar cualquier cosa que venga del pasado en función de
cómo sea en el presente y dejan de lado las diferencias del caso. Por ejemplo, las
pinturas renacentistas casi siempre son presentadas enmarcadas, se las suele
colgar de las paredes de un museo o se las sitúa aisladamente en salas de
conferencias o en las páginas de los libros de arte. Así, poco hay que nos recuerde
que esas pinturas fueron concebidas originalmente para un propósito y un lugar
específicos, por ejemplo, como parte de un altar, o de un arcón, o como elemento
decorativo en las paredes de un dormitorio o en el cielorraso de un salón de
conferencias. Asimismo, las obras de Shakespeare no fueron escritas como textos
definitivos e intemporales ni para ser leídos como obras maestras de la literatura
sino que eran guiones que podían ser modificados durante su interpretación en un
escenario popular. Contemplar las pinturas del Renacimiento de manera aislada, lo
mismo que leer a Shakespeare en una antología de literatura, o escuchar la Pasión
de Bach en una sala de conciertos, refuerza la falsa impresión de que en el pasado
se compartía nuestra concepción del arte como un ámbito compuesto por obras
autónomas dedicadas a la contemplación estética. Sólo merced a un esfuerzo
deliberado lograremos romper el trance que induce nuestra cultura y ver que la
categoría de las bellas artes es una construcción histórica reciente que podría
desaparecer en algún momento.

LA GRAN DIVISIÓN

La idea de que los ideales y las prácticas modernas son eternos y universales o de
que, cuando menos, se remontan a la antigua Grecia o al Renacimiento es una
ilusión provocada en gran medida por la ambigüedad propia de la palabra “arte". La
noción de arte deriva del latín ars y del griego techné (tecné), términos que se
refieren a cualquier habilidad humana, ya sea montar a caballo, escribir versos,
remendar zapatos, pintar vasijas o gobernar. Según los antiguos modos de pensar,
lo opuesto al arte humano no es la artesanía sino la naturaleza. Cuando hablamos



de la medicina como un arte, o del arte culinario, usamos el concepto en un sentido
que se aproxima al antiguo. No obstante en el siglo XVIll se estableció una distinción
decisiva en el concepto tradicional de arte.
Tras significar durante dos mil años toda actividad humana realizada con habilidad y
gracia, el concepto se descompuso en la nueva categoría de las bellas artes
(poesía, pintura, arquitectura y música), en oposición a la artesanía y las artes
populares (fabricar zapatos, bordar, contar cuentos, cantar canciones populares). A
partir de esta época se comenzó a hablar de “bellas artes”, materia de inspiración y
de genio y, por ello mismo, objeto de un disfrute específico, mediado por un placer
refinado, mientras que las artesanías y las artes populares pasaron a ser prácticas
que muestran la habilidad del artífice en la aplicación de ciertas reglas y sus obras,
además, son concebidas meramente para ser usadas o para entretener al público.
Cuando durante el siglo XIX se abandonó el uso del adjetivo ..bello» para referirse a
las artes y se empezó a hablar solamente de arte por contraste con artesanía, con el
entretenimiento o con la sociedad, este cambio histórico en el significado cayó en el
olvido. Hoy en día, si preguntamos <¿Es realmente arte?>,ya no queremos decir
<¿Es un producto humano o natural?> sino <¿Pertenece a la prestigiosa categoría
del arte (bello)?>.
En el uso corriente no sólo se ha borrado la fractura de la antigua idea de
arte/artesanía con relación a arte versus artesanía sino que se ha establecido una
división paralela que separaba al artista del artesano y las preocupaciones estéticas
de los placeres ordinarios y del sentido de lo útil. Con anterioridad al siglo XVIII los
términos ..artista»y ..artesano» se usaban indistintamente y la palabra artista se
aplicaba no sólo a los pintores y a los compositores sino también a los zapateros y a
los herreros, a los alquimistas y a los estudiantes de las artes liberales. No existían
artistas ni artesanos, en el moderno sentido de estos términos, sino
artesanos/artistas que construían sus poemas o sus pinturas, sus relojes y sus
botas, de acuerdo con una techné o ars, es decir, un arte/artesanía. Pero a finales
del siglo XVIII artista y artesano se convirtieron en términos opuestos artista vino a
querer decir creador de obras de arte mientras que artesano significó mero hacedor
de algo útil o entretenido.
Una tercera e igualmente decisiva división tuvo lugar en el siglo XVIII: el placer en
las artes se dividió en un placer especial, refinado, propio de las bellas artes, y los
placeres ordinarios que suscitan lo útil
o lo entretenido. El placer refinado o contemplativo recibió un nuevo nombre:
“estético”. La visión más amplia y antigua del arte como construcción era compatible
con el goce en un contexto funcional; la nueva idea de arte como creación
reclamaba una actitud contemplativa y por lo mismo, que el contemplador se
separase del contexto. M. H. Abrams denominó a este cambio “revolución
copernicana” en el concepto de arte: “En un solo siglo... el modelo de la
construcción fue sustituido por el modelo de la contemplación, que trataba los
productos de las bellas artes como ... objetos de atención extática” (1989, 140). A
comienzos del siglo XIX también se dividió la antigua idea de función en las artes de
tal modo que se atribuyó a las bellas artes un papel espiritual trascendente en tanto



que reveladoras de una verdad más elevada o en cuanto que auténticas medicinas
para el alma. Hasta entonces, la idea de la contemplación desinteresada se aplicaba
a Dios; de ahí en adelante, el arte para muchos miembros de las élites cultas se
convertiría en un nuevo escenario para la vida espiritual.
Como esta revolución conceptual, al igual que sus instituciones, todavía domina
nuestras prácticas culturales, se necesita cierto esfuerzo para apreciar la
profundidad de la ruptura ocurrida. No se trataba solamente de la sustitución de una
definición de arte por otra, como si la palabra “arte” designará un sustrato neutro
inamovible, sino de la sustitución de todo un sistema de conceptos, prácticas e
instituciones, por otro. En el antiguo sistema del arte, la idea de arte referida a
cualquier tipo de objeto o de ejecución para uso o diversión iba de la mano de
instituciones que unificaban lo que nosotros separamos como artes, artesanías y
ciencias. En lugar del moderno museo de arte, por ejemplo, en los siglos XVI y XVII
existía el gabinete “de curiosidades”, donde se exponían conchas marinas, relojes,
esculturas y piedras preciosas a modo de muestrario del conocimiento. La mayor
parte de la música servía para acompañar la liturgia religiosa, las ceremonias
políticas o las fiestas sociales y no para ser interpretada en salas de conciertos. La
mayoría de los artesanos/artistas trabajaba por encargo de patrones cuyos
contratos a menudo especificaban contenido, forma y materiales y preveían un lugar
específico y un propósito para la pieza acabada. El propio Leonardo da Vinci firmó
un contrato para pintar la Virgen de las Rocas donde se le especificaban los
contenidos, el color de las vestiduras de la Virgen, la fecha de entrega y se
establecía una garantía en caso de reparaciones. De modo similar, los escritores
profesionales pasaban gran parte de su tiempo copiando, tomando notas y
escribiendo cartas para sus empleadores o pergeñando poemas para un
cumpleaños, encomios o incluso piezas satíricas. Por añadidura, el trabajo artístico
era a menudo una tarea cooperativa en la que intervenían muchas personas, tanto
si se trataba de pintar frescos (Rafael) poner en escena producciones teatrales
(Shakespeare) o tomar libremente prestadas melodías o armonías de otros
compositores (Bach). Todo esto contrasta con las normas dominantes de nuestro
moderno sistema del arte, donde el ideal no es la colaboración inventiva sino la
creación individual, las obras pocas veces son concebidas para un lugar o
propósitos específicos sino que existen por ellas mismas, y la separación de las
obras de arte con respecto a un contexto funcional conduce al ideal de una atención
silenciosa y reverencial como la que se observa en la sala de conciertos, en los
museos de alte, en los teatros y en las salas de lectura.
Pero el nuevo sistema de las bellas artes no sólo estaba estrechamente vinculado a
conductas o instituciones sino que también formaba parte de relaciones de poder y
de género de mayor alcance. Un factor clave en la descomposición del viejo sistema
del arte fue la sustitución del mecenazgo por el mercado del arte y el público de
clase media. Cuando Friedrich Schiller y los demás autores del siglo XVIII alemán
difundieron las nuevas ideas acerca de la autonomía de la obra de arte y la
necesidad de una respuesta estética específica aplicada a ellas, lo que hacían era
reaccionar contra sus propias frustraciones con relación al mercado del arte y al



nuevo público. Desde luego, una de las creencias centrales del moderno sistema del
arte ha sido siempre que el dinero o la clase son irrelevantes para la creación y la
apreciación del arte. Ahora bien, elevar algunos géneros al estatus espiritual del arte
bello y a quienes los producen a la condición de heroicos creadores, relegando a
otros géneros al estatus de mera utilidad y a sus productores a la condición de
fabricantes, es más que una transformación conceptual. Y además, cuando los
géneros y las actividades escogidas para ser elevadas y los elegidos para ser
degradados refuerzan las líneas de raza, clase y género, lo que en un momento
parecía solamente un cambio conceptual empieza a parecerse a una reelaboración
de las relaciones de poder. Si los bordados de las mujeres han sido rescatados de
las mazmorras del “arte doméstico” para ingresar en las salas principales de
nuestros museos de arte, ello se ha debido, en parte, a las presiones ejercidas por
el movimiento feminista, que finalmente se impusieron sobre antiguas
discriminaciones de género que estaban vigentes en el sistema de las bellas artes.
En tanto y en cuanto el moderno sistema del arte siga siendo la norma establecida,
la insistencia de las feministas en lograr que las mujeres participen de las
instituciones del arte sigue estando en el orden del día. No obstante, las mujeres no
deben quedarse satisfechas con que se las acepte en el arte sino que deben
reconocer que los propios supuestos del arte bello han sido influidos por las
discriminaciones de género desde el comienzo y han de ser revisados en sus
fundamentos. De modo similar, el movimiento multiculturalista tiene razón en querer
que los géneros y las obras de las minorías excluidas sean aceptados en los
curricula literarios, artísticos y musicales, aunque el éxito de este esfuerzo podría
acabar reforzando las pretensiones imperiales del sistema euroamericano de las
bellas artes a menos que critiquemos sus distinciones subyacentes. En lugar de
simplemente asimilar las artes de las culturas tradicionales africanas o
indoamericanas a las normas europeas con la condescendiente creencia de que de
este modo les brindamos una buena acogida, debemos aceptar la diferente
comprensión de las artes que estas culturas proponen y el lugar que se les asigna
en la sociedad.
El sistema moderno de las bellas artes ha dominado la cultura americana y europea
desde principios del siglo XIX pero algunos artistas y críticos se han resistido a
aceptar sus principios que oponen el arte a la artesanía, el artista al artesano, lo
estético a lo utilitario. Más adelante exploraré nuevos ejemplos de esta resistencia,
puesto que una de las tareas de la historia consiste en restituir la voz a las
posibilidades y los ideales derrotados, marginados u olvidados. Por ejemplo,
Hogarth, Rousseau y Wollstonecraft rechazaron la distinción entre artistas y
artesanos y la diferenciación de lo estético y lo instrumental, pese a que tales
distinciones estaban vigentes en su época. Igualmente se manifestaron Emerson,
Ruskin y Morris, quienes atacaron las dicotomías al arte/artesanía y arte/vida.
Posteriormente, durante el siglo xx, una cantidad de artistas, desde los dadaístas y
Duchamp hasta las principales figuras del arte pop y del arte conceptual, también
han ridiculizado, puesto en duda o ironizado tales principios. Pese a esta larga
tradición de resistencia, las obras de la mayor parte de los resistentes y apóstatas



del arte bello han sido rápidamente absorbidas por la Iglesia del Arte y están
actualmente incorporadas a los cánones artísticos y literarios que pretendían
desacreditar. Sin embargo, aunque el mundo de las bellas artes se apropiaba de los
actos de resistencia también expandía sus propios límites, en primer lugar
asimilando nuevos tipos de arte, como la fotografía, el cine o el jazz; después,
apropiándose de las obras de arte "primitivo” y folclórico; y, finalmente, a través de lo
que parece ser la completa disolución de sus propias fronteras, abrazándolo todo,
desde la automutilación hasta los ruidos de John Cage. A pesar de todas estas
asimilaciones, el sistema moderno del arte ha conservado sus notas más generales
incluso en los gestos y escritos de quienes lo cuestionan.
Una de las razones en las que haré hincapié es que el arte no es tan sólo una "idea"
sino que es un sistema de ideales, prácticas e instituciones y que gran parte de la
actual retórica acerca de la muerte del arte, de la literatura o de la música seria -ya
sea alarmista o laudatoria- subestima el poder residual del sistema del arte
establecido. Hasta ahora no me he referido a lo que probablemente sea la
dimensión más importante del arte: el sentimiento. Hablar del arte como de "un
sistema de conceptos, prácticas e instituciones" hace poca justicia a las poderosas
emociones que las personas experimentan a través de la literatura, la música, la
danza, el teatro, la pintura, la escultura y la arquitectura. El arte no es solamente un
conjunto de conceptos e instituciones sino también algo en que las personas creen,
una fuente de satisfacción, un objeto afectivo. A aquellos que aman el arte les
parecerá que mi idea de que el arte bello es una construcción reciente, sectorial,
marcada por intereses de clase y de género, forma parte de una conspiración hostil
que apunta a desacreditar uno de nuestros valores más elevados. En los agrios
debates sobre teoría literaria de las últimas décadas, los tradicionalistas a menudo
han acusado a sus oponentes de "hostilidad hacia la literatura". Hace pocos años un
reconocido teórico literario se golpeaba el pecho en público al declarar que ya no
enseñaba a sus estudiantes teoría literaria sino amor por la literatura CLentricchia,
1996). La ira de los tradicionalistas y de los arrepentidos contra las historias y las
teorías escépticas es comprensible. Si uno ama la literatura, ¿por qué razón
exponer la cuestionable paternidad de ésta? Cuando le describí la tesis de este
libro, un artista amigo me dijo: “¡No lo hagas! Bastantes problemas tenemos los
artistas”. He de confesar que yo también soy un amante de las artes, pero no se
necesita pertenecer al partido de los "hostiles" a la literatura, el arte o la música para
explorar las raíces históricas de nuestras creencias como preludio a repensar los
ideales y las instituciones vigentes.
Mi historia de la fatal división de las artes se plantea el siguiente interrogante:
¿cómo sería el relato de las ideas e instituciones de las bellas artes si ya no lo
escribiéramos como el inevitable triunfo del Arte sobre la artesanía, del Artista sobre
el artesano, de lo Estético sobre la función y el placer ordinarios? ¿Por qué no
escribir nuestra historia desde una perspectiva más afín a un sistema del arte que
conciliase la imaginación y la destreza, el placer y el uso, la libertad y el servicio?
Desde ese punto de vista la construcción del moderno sistema del arte, más que



una fractura de la que hemos estado intentando curarnos, se parecería a una gran
liberación.

Introducción. La invención del arte. Una historia cultural. Larry Shiner (2001, pp. 21-28)
Texto adaptado con fines didácticos

2- Comprensión lectora

Responda:

a. ¿Por qué se plantea en el texto que el moderno sistema de las bellas artes
está muerto? Justifique su respuesta.

b. ¿Qué significa que “la idea europea de las bellas artes se pensó como
universal”? Justifique su respuesta.

c. El texto explica que, lamentablemente, la narrativa histórica de los pueblos,
las exhibiciones en museos, los conciertos de música sinfónica y las
antologías literarias a menudo fomentan nuestra tendencia innata a evaluar
cualquier aspecto del pasado según los estándares actuales, pasando por
alto las diferencias contextuales. ¿Podría mencionar al menos dos ejemplos
de esta afirmación? ¿En qué casos se da?

d. Explique con sus propias palabras los conceptos de “arte”, “artesanía” y
“bellas artes” que se proponen en el texto.

e. El texto se centra en la analogía -comparación- entre arte clásico y arte
moderno. ¿Puede ejemplificar esta dicotomía?

f. ¿Cuál considera que es la diferencia entre arte y artesanía?
g. Explica qué se entiende por “lo bello” y “lo estético”.
h. ¿A qué se denomina movimiento culturalista?

3. Producción escrita

a. Señale una idea principal en cada párrafo, haga una lista con ellas.
b. A partir de una lectura atenta, y la lista del ejercicio anterior, realice una

reformulación1 del apartado “La gran división”; es decir, vuelva a escribir el
texto respetando las ideas del autor -incluso puede cambiar el orden de las

1 Reformulación: Este recurso cumple la función de aclarar, desarrollar o simplificar ciertos
contenidos, que se presume pueden ofrecer cierta dificultad para su comprensión. Se trata de una
suerte de “traducción” que opta por volver sobre lo lo explicado y que tiene una doble orientación: por
un lado, ser más o menos equivalente a aquello que se busca explicar y, por el otro, de verse
traducida a un repertorio que se estima más accesible para el destinatario. Se trata de fragmentos
que expresan con otras palabras algo que ya se dijo o formuló, por eso el nombre de
reformulaciones: lo que vuelve a decirse. Son marcas de reformulación expresiones como “es
decir”, “en otras palabras”, “dicho de otro modo”, “esto significa que…”, etc.



ideas-, pero, esta vez, con sus propias palabras. Con ello va a elaborar un
texto expositivo donde retome los aspectos principales del fragmento.
Extensión sugerida: entre 1 y 2 páginas.

c. Adjunte al menos 3 imágenes que ilustren la situación problemática abordada
en el texto. Justifique la elección de cada una de ellas.

Para acompañarlos a la distancia en la resolución de estas actividades, les dejamos
algunos consejos para la elaboración de sus respuestas y una correcta escritura:

Decálogo de la buena redacción

1. Cuida la ortografía y la gramática. No olvides poner las tildes en su sitio; repasa
las reglas básicas de la gramática; evita errores de concordancia de persona,
género y número, etc. El mejor consejo que podemos darte es consultar el
diccionario siempre que tengas dudas.

2. ¡No te repitas! Usar continuamente las mismas palabras o conectores
gramaticales indica un vocabulario limitado. Para solucionarlo, ten a mano un
diccionario de sinónimos y antónimos que te ayudará a dar mejorar tus textos y, de
paso, ampliar tu vocabulario.

3. Ordena tus ideas. Antes de empezar a escribir, ten claro de qué quieres hablar y
cómo vas a estructurarlo. Lo habitual es que haya una introducción, una exposición
o desarrollo y una conclusión. Anota aparte las ideas principales y los temas
secundarios que vas a desarrollar y utiliza epígrafes (o subtítulos) para ordenar el
contenido.

4. Usa frases cortas. No abuses de adjetivos y adverbios, ni de ideas reiterativas.
Un texto sencillo y breve es más fácil de comprender.

5. Opta por los párrafos cortos. Separa las ideas en párrafos cortos por el mismo
motivo. La información se entiende mejor así, ya que los párrafos muy largos suelen
confundir o aburrir.

6. Utiliza correctamente los signos de puntuación. La coma, el punto, el punto y
coma, los dos puntos y los puntos suspensivos son imprescindibles para dar sentido
y claridad a tu texto, además de dar un respiro al lector de vez en cuando. Cuando
quieras cambiar de tema o continuar con un apartado distinto, utiliza el punto y
aparte.

7. No se escribe como hablamos. El habla coloquial no queda bien por escrito.
Abusamos de muletillas, hacemos pausas e interrupciones, nos saltamos la
estructura de las frases (sujeto, verbo y predicado), las ideas se quedan en el aire…
El lenguaje escrito debe aportar toda la información de manera correcta para
comunicar de forma eficaz.



8. Utiliza elementos de maquetación. Elige el tipo y tamaño de letra adecuado,
cuida el interlineado, pon sangría al comienzo de párrafo, usa letra negrita, cursiva o
subrayado cuando sea necesario o quieras resaltar algo, justifica el texto, cuida el
espacio entre palabras… Todo esto, hará que tu texto luzca con una presentación
impecable.

9. Revisa y corrige. Siempre (¡siempre!) hay algo que corregir después de redactar.
Vuelve a leer el texto con atención y localiza los posibles errores que hayas podido
dejar atrás.

10. ¡Lee mucho! ¿Qué mejor sitio donde aprender a escribir que entre las páginas
de un libro? La lectura, además de entretener, nos enseña cómo se conforma un
texto y cómo expresar las ideas a través de la escritura. Fíjate bien en el lenguaje,
en la construcción de frases y diálogos o en el uso de la puntuación.

¡Manos a la obra!

Las profes


