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Proyecto DigitalArt Ecir & Artecreha

Guía didáctica
1. PRESENTACIÓN                
El nuevo proyecto de Historia del arte DigitalArt ECIR es un libro de texto innovador y singular por cuanto combina, en un mismo manual, un libro en papel tradicional y una web asociada. Una fórmula que amplía enormemente los contenidos, y permite la perfecta adaptación a las nuevas tecnologías y las TIC, que son hoy un recurso imprescindible en nuestras aulas. No es solo la irrupción de nuevas generaciones de alumnos que ya conocemos como “nativos digitales”, sino también la demanda de profesores que, igualmente adaptados a esas tecnologías, exigen nuevos modelos de metodología didáctica.

El resultado es esta nueva Historia del arte que sustituye al antiguo manual editado también por ECIR, y que responde a los retos actuales de aplicación en el aula de las nuevas tecnologías, sin renunciar por ello al soporte tradicional de un libro de texto al uso. 

Su utilización en el aula por parte del profesorado y de los alumnos como material de estudio es sencilla, y su dualidad no comporta ningún problema añadido. 
El libro en papel desarrolla los contenidos básicos que se deben de estudiar, y cuenta para ello con información general de cada estilo, además de un amplio repertorio gráfico, esquemas y cuadros sinópticos de esos contenidos, resúmenes de aula, y un diccionario al final del tema que facilita la rápida comprensión de conceptos que son propios de lenguaje artístico. 
El libro en papel por tanto servirá de soporte básico de estudio y de guión principal en el desarrollo de cada tema. Los ejercicios con que se complementa cada capítulo al final del mismo podrán servir igualmente como elemento de repaso y de fijación de conocimientos
Se completa cada tema del libro con un apartado de contenidos complementarios al modo de una “revista de arte”, en la que se incluyen cuestiones poco trabajadas en otros libros, como los relativos a la sociología del arte; técnicas artísticas; medios visuales de comunicación de masas; nuevas propuestas artísticas; y un apartado específico en cada capítulo dedicado exclusivamente al papel de la mujer en el arte. Aspectos todos ellos que pueden servir de complemento idóneo al estudio general de cada estilo artístico.
La interrelación entre el libro y la web está garantizada a través de los iconos que de forma continua van apareciendo en el texto y que nos permiten saber en cada momento cuándo podemos ampliar contenidos y profundizar en aquellas cuestiones que lo requieran. La web digitalArt compendia los materiales y recursos didácticos que han ido editándose en la página web artecreha.com a lo largo de los últimos años, pues sus autores son los mismos que han diseñado este nuevo proyecto. Ello explica que la web ofrezca a los usuarios un repertorio de recursos y materiales didácticos amplísimo, imposible de compendiar en un libro normal en papel. 

La web se estructura también por temas, los mismos lógicamente que se estudian en el libro. Cada uno se abre con vídeos-resumen de cada estilo, que pueden ser muy útiles como forma de introducción de cada tema. Además se añade en cada capítulo un amplio esquema de aula con el que planificar el estudio de los contenidos; un resumen del contexto histórico de cada estilo; un amplio repertorio de comentarios monográficos de las principales obras de cada momento artístico; una presentación básica en power-point, que permita al alumno visualizar imágenes y contenidos del tema; ejercicios prácticos interactivos como material de repaso; así como un compendio de textos y fuentes historiográficas que pueden servir de complemento de estudio; comentarios de iconografía; recursos didácticos en red; biografías y anecdotarios curiosos e interesantes de la Historia del arte y sus protagonistas; otro diccionario más amplio que el del libro y complementado con imágenes que faciliten la comprensión de cada término; y un curioso “Museo virtual” que nos facilita rememorar obras y estilos.
A todo ello añadimos también esta guía didáctica, que entendemos que puede servir para completar otras tareas didácticas y administrativas que también debe afrontar el profesor. En concreto el marco legal actual en el que se inscribe el currículo de la asignatura de Historia del arte; el desarrollo curricular a través del manual; la aplicación metodológica empleada, así como otros materiales de trabajo relacionados con la práctica docente y su adecuación al manual.
En conjunto pensamos que hemos confeccionado un material exhaustivo y riguroso, que resulta único y novedoso, y que esperamos que dé respuesta adecuada al nuevo reto que supone dar clase en un mundo nuevo, marcado por el desarrollo imparable de los nuevos recursos digitales y las nuevas tecnologías.
Ignacio Martínez Buenaga

Jesús Martínez Verón

Javier Jiménez Zorzo.
2. JUSTIFICACIÓN LEGISLATIVA 
El nuevo proyecto de Historia del arte DigitalArt ECIR desarrolla sus contenidos y metodología didáctica en base al Real Decreto 1467/2007 de 2 de noviembre (B.O.E nº 266 del 6 de noviembre), por el que se establece la estructura de Bachillerato y se fijan las enseñanzas mínimas de las distintas asignaturas, en las que a su vez deben de basarse los posteriores desarrollos legislativos que formulen las CCAA.
Esto es lo que compete a la asignatura de Historia del arte:

2.1.- Introducción
El objeto de estudio de la Historia del arte es la obra de arte como producto resultante de la creatividad y actuación humana que se expresa con sus propios códigos y enriquece la visión global de la realidad y sus múltiples formas de hacerse manifiesta. La finalidad principal de esta materia, presente en una educación artística vinculada al mundo de las humanidades y para quienes optan por una formación especifica en el campo de las artes, consiste en observar, analizar, interpretar, sistematizar y valorar las obras de arte, situándolas en su contexto temporal y espacial. A través de ella se aprende a percibir el arte como un lenguaje con múltiples códigos que permiten comunicar ideas y compartir sensaciones, proporcionando conocimientos específicos para percibir el lenguaje de las formas de las artes plásticas, enriquecido progresivamente con la aportación de otras manifestaciones procedentes de la creación y comunicación visual. Todo ello contribuye, a su vez, a ampliar la capacidad de «ver» y al desarrollo de la sensibilidad estética. Por otra parte, las obras de arte, como expresión de una realidad y manifestación de la actividad humana, constituyen en sí mismas testimonios indispensables y singulares para conocer el devenir de las sociedades. Su estudio adquiere significado en su contexto sociocultural resultando indispensable en su comprensión el análisis de los diferentes factores y circunstancias implicadas en el proceso de creación, a la vez que enseña a apreciar el arte contextualizado en la cultura de cada momento histórico y en relación con otros campos de actividad y de conocimiento.

La materia contribuye, además, a la valoración y disfrute del patrimonio artístico, que en sí mismo, como legado de una memoria colectiva o desde la consideración del potencial de recursos que encierra, exige desarrollar actitudes de respeto y conservación para transmitirlo a las generaciones del futuro.

El estudio de la evolución del arte se configura a través de los principales estilos artísticos de la cultura de Occidente. La amplitud que comporta referirse al con 45420 Martes 6 noviembre 2007 BOE núm. 266 junto de la creación artística manteniendo la lógica interna de la disciplina mediante una visión global, exige realizar una ajustada selección de contenidos que permita una aproximación general al desarrollo de los principales estilos a la vez que asegure acercar al alumnado a la comprensión del arte contemporáneo y al papel del arte en el mundo actual.

Para realizar el agrupamiento de los contenidos se utiliza un criterio cronológico. Permite un enfoque en el que, al proporcionar dicha visión de conjunto, necesariamente concisa, se dé prioridad a la comprensión de los rasgos esenciales que caracterizan la creación artística en sus aportaciones relevantes. Resultaría procedente el análisis de obras de arte concretas para estudiar, a partir de ellas, las principales concepciones estéticas de cada estilo, sus condicionantes históricos, sus variantes geográficas y las diversas valoraciones e interpretaciones de que han sido objeto a través del tiempo.

El bloque inicial de contenidos que se propone incluye aquellos aprendizajes, fundamentales en la concepción de esta materia, que deben entenderse con carácter transversal en el resto por hacer referencia a aspectos tan significativos como la contextualización de las obras de arte, los relativos al lenguaje plástico y visual o la aplicación de un método de análisis en la comprensión de las obras de arte.

2.2.- Objetivos
La enseñanza de la Historia del arte en el bachillerato tendrá como finalidad desarrollar las siguientes capacidades:

1. Comprender y valorar las diferencias en la concepción del arte y la evolución de sus funciones sociales a lo largo de la historia.

2. Entender las obras de arte como exponentes de la creatividad humana, susceptibles de ser disfrutadas por sí mismas y de ser valoradas como testimonio de una época y su cultura.

3. Utilizar métodos de análisis para el estudio de la obra de arte que permitan su conocimiento, proporcionen la comprensión del lenguaje artístico de las diferentes artes visuales y la adquisición de una terminología específica y a su vez desarrollen la sensibilidad y la creatividad.

4. Reconocer y caracterizar, situándolas en el tiempo y en el espacio, las manifestaciones artísticas más destacadas de los principales estilos y artistas del arte occidental, valorando su influencia o pervivencia en etapas posteriores.

5. Conocer, disfrutar y valorar el patrimonio artístico,

 contribuyendo de forma activa a su conservación como fuente de riqueza y legado que debe transmitirse a las generaciones futuras rechazando aquellos comportamientos que lo deterioran.

6. Contribuir a la formación del gusto personal, la capacidad de goce estético y el sentido crítico, y aprender a expresar sentimientos e ideas propias ante la contemplación de las creaciones artísticas, respetando la diversidad de percepciones ante la obra de arte y superando estereotipos y prejuicios.

7. Indagar y obtener información de fuentes diversas sobre aspectos significativos de la Historia del arte a fin de comprender la variedad de sus manifestaciones a lo largo del tiempo.

2.3.- Contenidos
1. Contenidos comunes:

– El arte como expresión humana en el tiempo y en el espacio: significado de la obra artística.

– La obra artística en su contexto histórico. Función social del arte en las diferentes épocas: artistas, mecenas y clientes. La mujer en la creación artística.

– La peculiaridad del lenguaje plástico y visual: materiales, técnicas y elementos formales. Importancia del lenguaje iconográfico.

– Aplicación de un método de análisis e interpretación de obras de arte significativas en relación con los estilos y con artistas relevantes.

2. Raíces del arte europeo: el legado del arte clásico:

– Grecia, creadora del lenguaje clásico. Principales manifestaciones.

– La visión del clasicismo en Roma. El arte en la Hispania romana.

3. Nacimiento de la tradición artística occidental: el arte medieval:

– La aportación cristiana en la arquitectura y la iconografía.

– Configuración y desarrollo del arte románico.

– La aportación del gótico, expresión de una cultura urbana.

– El peculiar desarrollo artístico de la Península Ibérica. Arte hispano-musulmán. El románico en el Camino de Santiago. El gótico y su larga duración.

4. Desarrollo y evolución del arte europeo en el mundo moderno:

– El Renacimiento. Origen y desarrollo del nuevo lenguaje en arquitectura, escultura y pintura. Aportaciones de los grandes artistas del Renacimiento italiano.

– La recepción de la estética renacentista en la Península Ibérica.

– Unidad y diversidad del Barroco. El lenguaje artístico al servicio del poder civil y eclesiástico. Principales tendencias.

– El Barroco hispánico. Urbanismo y arquitectura. La aportación de la pintura española: grandes figuras del siglo de Oro.

– Arquitectura, escultura y pintura del siglo XVIII: entre la pervivencia del Barroco y el Neoclásico.

5. El siglo XIX: el arte de un mundo en transformación:

– La figura de Goya.

– La Revolución industrial y el impacto de los nuevos materiales en la arquitectura: del eclecticismo al Modernismo.

– Nacimiento del urbanismo moderno.

– Evolución de las artes plásticas: del Romanticismo al Impresionismo.

6. La ruptura de la tradición: el arte en la primera mitad del siglo XX:

– El fenómeno de las vanguardias en las artes plásticas. Influencia de las tradiciones no occidentales. Del Fauvismo al Surrealismo.

– Renovación del lenguaje arquitectónico: arquitectura funcional y orgánica.

7. El arte de nuestro tiempo: universalización del arte:

– El estilo internacional en arquitectura.

– Las artes plásticas: entre la abstracción y el nuevo realismo.

– Nuevos sistemas visuales: fotografía, cine, cartelismo, combinación de lenguajes expresivos. El impacto de las nuevas tecnologías en la difusión y la creación artística.

– Arte y cultura visual de masas: el arte como bien de consumo.

– La preocupación por el patrimonio artístico y su conservación. 
2.4.- Criterios de evaluación
1. Analizar y comparar los cambios producidos en la concepción del arte y sus funciones, en distintos momentos históricos y en diversas culturas. Mediante este criterio se trata de evaluar si el alumnado, después de analizar y contrastar las diferencias en el concepto de arte y sus funciones, asume la complejidad de estos conceptos y comprende las razones de los cambios que se producen en ellos.

2. Analizar e interpretar obras de arte con un método que tenga en cuenta los elementos que las conforman (materiales, formales, tratamiento del tema, personalidad del artista, clientela, etc.) y la relación con el contexto histórico y cultural en que se producen, expresando las ideas con claridad y corrección formal, utilizando la terminología específica adecuada. Con este criterio se pretende comprobar que se conocen y saben usarse los procedimientos que permites comprender e interpretar las diversas dimensiones de una obra de arte. Igualmente permite comprobar si identifican el lenguaje visual que utilizan y son capaces de interpretarlas a la luz de las características estilísticas, del contexto histórico-cultural o, en su caso, de las peculiaridades del artista.

3. Analizar obras de arte representativas de una época o momento histórico, identificando en ellas las características más destacadas que permiten su clasificación en un determinado estilo artístico o como obras de un determinado artista, valorando, en su caso, la diversidad de corrientes o modelos estéticos que pueden desarrollarse en una misma época. A través de este criterio se pretende evaluar si se comprende el concepto de estilo y se reconocen en obras concretas los rasgos característicos más destacados que configuran los estilos artísticos más representativos del arte occidental o, en su caso, las peculiaridades de un determinado artista. Se valorará no tanto la clasificación cuanto la argumentación que se realice para justificar dicha pertenencia, así como la claridad en la exposición de sus ideas y la precisión en el lenguaje.

4. Caracterizar los principales estilos artísticos de la tradición cultural europea describiendo sus rasgos básicos, situarlos en las coordenadas espacio-temporales y relacionarlos con el contexto en que se desarrollan. Con este criterio se trata de valorar que el alumnado posee una visión global de la evolución del arte occidental y es capaz de reconocer los elementos peculiares de cada uno de los estilos artísticos, de situarlos en el tiempo y de ponerlos en relación con su contexto histórico.

5. Contrastar y comparar concepciones estéticas y rasgos estilísticos para apreciar las permanencias y los cambios. Con este criterio se pretende evaluar la percepción y capacidad para valorar procesos de cambio artístico atendiendo a la naturaleza del arte como lenguaje: la diferente concepción de los elementos formales, los nuevos problemas técnicos, el tratamiento de los temas, la incidencia de nuevos usos y funciones que se asocian al arte, etc.

6. Reconocer y analizar obras significativas de artistas relevantes, con atención a artistas españoles de especial significado, distinguiendo tanto los rasgos diferenciadores de su estilo como sus particularidades. Este criterio tiene por objetivo comprobar la capacidad para valorar el protagonismo de ciertos artistas que han desarrollado en su obra nuevos planteamientos o han abierto vías artísticas inéditas en unas determinadas circunstancias históricas, valorando lo que de innovación o genialidad representa su obra para la Historia el Arte.

7. Explicar la presencia del arte en la vida cotidiana y en los medios de comunicación social. Con este criterio se trata de evaluar en qué medida se sabe aplicar los conocimientos adquiridos para enjuiciar el papel del arte en el mundo actual, su presencia en múltiples aspectos de la vida cotidiana y su consideración como objeto de consumo.

8. Observar directamente y analizar monumentos artísticos y obras de arte en museos y exposiciones, previa preparación con información pertinente; apreciar la calidad estética de las obras y expresar, oralmente o por escrito, una opinión fundamentada sobre las mismas. Con este criterio se trata de evaluar en qué medida se saben movilizar los conocimientos previos para preparar una salida o visita y utilizar la observación directa como vehículo de ampliación y matización de sus propios conocimientos y sensaciones estéticas. Se valorará la capacidad para apreciar la calidad estética de las obras de arte objeto de contemplación y análisis, y para expresar sentimientos e ideas propias ante ellas.
3.- EL DESARROLLO DEL PROYECTO DE HISTORIA DEL ARTE DIGITALART ECIR EN EL MARCO LEGAL              
3.1.- Introducción.
Enseñar Historia del arte es un privilegio. Tanto para el que la imparte como para el que la recibe. Al fin y al cabo es un ámbito del conocimiento y la sensibilidad humana que pretende nuestro propio disfrute. El arte es además el reducto donde puede descubrirse la belleza, lo que aún subraya más el privilegio de estudiarlo. 

Pero no es sólo su disfrute, la Historia del arte posee una serie de ventajas didácticas que se derivan de su propia naturaleza, pues al tratarse de una asignatura eminentemente visual en la que la imagen es el verdadero vehículo del conocimiento, resulta mucho más fácil de impartir. Por otro lado la Historia del arte abarca muchos campos del conocimiento y ello la convierte a su vez en una materia de múltiples valores educativos. Desde el arte se adentra uno en el campo propio de la estética y la creación humana, pero también la obra de arte se relaciona en numerosas ocasiones con aspectos de la filosofía, la mitología clásica, la Historia sagrada, la psicología, la sociología, por supuesto la historia, nos acerca a la actualidad en muchas ocasiones, y nos enfrenta a nuestros propios sentimientos.

Entendemos por todo ello que la materia de Historia del arte tiene a la vez un plano lúdico, de satisfacción y disfrute, que no debe perderse nunca de vista al impartirse, pero también, como acabamos de ver, de cierta complejidad, porque la lectura de una obra de arte se amplía en múltiples aspectos que se entrecruzan y complementan. Ello comporta un plano de actuación en esta materia que tampoco debe olvidarse nunca: el rigor intelectual con el que debe afrontarse su estudio.

Por tanto, un proyecto didáctico de Historia del arte debe atender a los dos aspectos que acabamos de citar, y ser coherente así con un planteamiento que por una parte acerque al alumno a la obra de arte hasta que alcance su comunicación con ella, pero sin abandonar la seriedad en los contenidos y la diversidad de lecturas que ofrece. Un equilibrio difícil, que debe de mantener el profesor que explica la materia, pero también las herramientas que utilice para ello, en este caso un manual de estudio.

Todo ello además dentro de un marco legislativo, general y autonómico, que impone sus criterios y contenidos y que no siempre responde ni a la secuenciación idónea de la materia, ni mucho menos a la necesaria temporalización que requiere el desarrollo de esta materia en un único año escolar. 
El proyecto de Historia del arte DigitalArt ECIR trata de responder, como ya hiciera en anteriores manuales la misma editorial y los mismos autores, a todos estos retos. Al rigor necesario en el planteamiento de los contenidos, a una propuesta atractiva y motivadora para el alumno, a su adaptación escrupulosa a la legislación vigente, y en esta ocasión, al desafío que supone en la actualidad la adaptación de los materiales curriculares a las nuevas tecnologías y las TIC, cada vez más asentadas en las metodologías de aula.

En el primer aspecto, el rigor intelectual de la obra se justifica en la oferta de una serie de materiales que multiplican considerablemente los que ya caracterizaran los anteriores manuales. Y ello porque este proyecto se presenta en una doble opción: libro de texto y web asociada. El libro propone todo tipo de recursos básicos al alumno y al profesor, pero la web los amplía extraordinariamente, hasta el punto que los materiales y recursos de todo tipo que recopila resultarían imposibles de editar por su cuantía en cualquier manual al uso en papel.

La propia web en sí misma contribuye también al carácter más atractivo del proyecto para el alumno. Su posibilidad de navegar libremente por los contenidos del mismo, la utilización de materiales interactivos, vídeos, arte en red, links relacionados con el mundo del arte, así como una singular revista de arte que complementa cada capítulo en el libro y en la web hacen el proyecto mucho más dinámico y manejable que un manual de texto tradicional.

En cuanto al marco legal es el ya mencionado en el capítulo anterior como marco de contenidos mínimos, a lo que habría que añadir los que por su cuenta incluyen las CCAA, lo que siempre obliga al profesor a un extraordinario esfuerzo de sintetización, porque la programación consiguiente resulta absolutamente inabordable.
Finalmente la adaptación a las nuevas tecnologías y las TIC es la razón de ser del nuevo proyecto, que desde un modelo único en el mercado combina dos manuales en uno, el libro en papel y la web, que entrelazan sus contenidos y recursos, proponiendo de esta forma una metodología nueva.
No faltan tampoco otros aspectos del estudio de la Historia del arte que justifican su complejidad. Así, en primer término, un acercamiento al alcance de la percepción y la educación de la sensibilidad, tratados ambos aspectos además desde una metodología eminentemente práctica, que permita al alumno explorar y descubrir por sí mismo. No debe olvidarse que esta materia no se trata como tal en ningún curso precedente de la formación del alumnado, de hecho sólo se imparte en la asignatura de Ciencias Sociales en los niveles de ESO, como una apéndice cultural de los temas de Historia. Ello quiere decir que es ésta la primera vez que se asoman a lo que es el lenguaje artístico y consideramos imprescindible abordar ciertos aspectos de carácter morfológico, iconográfico o de interpretación icónica como un proceso de introducción, previo a lo que posteriormente será común: la lectura de la obra de arte.

Igualmente necesario es atender a otros aspectos del estudio del arte, como la sensibilización sobre el Patrimonio artístico y su necesaria conservación y protección. Sin olvidar otros ámbitos, como el estudio de los medios icónicos de masas, de las artes decorativas, del urbanismo, de aspectos relativos a la sociología y el mercado del arte, y uno más al que desde este proyecto se le ha querido dar una relevancia especial, como es el del papel y la participación de la mujer en la Historia del arte. Un tema muy poco tratado en la historiografía de la materia, en consonancia con la propia marginación sufrida a lo largo del tiempo por la mujer artista. Injusticia que a los autores del manual nos parecía que debía de repararse en la medida de lo posible. 
3.2.- Objetivos.
El desarrollo de la materia de Historia del arte a partir del proyecto que se presenta debe permitir alcanzar los siguientes objetivos:

· Desarrollar las capacidades de percepción y educación de la sensibilidad.

· Desarrollar los elementos de interpretación del lenguaje artístico en los ámbitos de la pintura, la arquitectura, la escultura, las artes decorativas y medios visuales de comunicación de masas (fotografía, cómic, cartel publicitario, diseño).

· Concienciar al alumnado hacia la recuperación y conservación del patrimonio artístico, valorando la importancia de todos aquellos agentes que contribuyen a ello: el museo, el monumento artístico como tal, los restauradores, arquitectos restauradores, arqueólogos, etc.

· Reforzar conocimientos puntuales de episodios históricos como elementos de contexto a la interpretación de la obra de arte.

· Familiarizar al alumno con el mundo simbólico e iconográfico de la obra de arte.

· Iniciarlo en el análisis formal de la obra de arte a través de materiales diversos, tanto puramente visuales (imágenes, visitas in situ, etc), como de estudio (textos, fichas, comentarios, biografías, etc).

· Adentrarse como una materia de estudio más en el campo de las técnicas artísticas y los medios visuales de comunicación de masas (cartel, fotografía, cine, cómic, infografía)

· Estudiar en su contexto elementos propios del campo de la sociología del arte: el arte y el espectador, el mecenazgo artístico, el papel social del artista en los distintos momentos de la Historia, el mercado del arte.

· Explicar sabiéndolos situar en el espacio y en el tiempo los estilos y fenómenos artísticos más importantes del arte occidental.

· Introducirse aunque sea mínimamente en el estudio de las diferentes técnicas artísticas.

· Conocer el desarrollo del urbanismo

· Conocer pormenores y anecdotarios biográficos de los artistas más famosos de la Historia del arte.

· Familiarizarse con la imagen como elemento de análisis y estudio.

· Conocer la importancia de la creatividad como característica del ser humano y la importancia que ello ha tenido  lo largo de la historia.

· Valorar la obra de arte como un elemento susceptible de reflexión y que motive al pensamiento, por tratarse de una plataforma entre el hombre y su visión de la vida, sus ideales, sus sueños y su verdadera naturaleza interior. Valorar por ello la obra de arte como algo trascendente, y como tal, respetarla siempre y respetar a su vez la obra del artista.

3.3.- Contenidos.
Los contenidos mínimos de la asignatura son los ya mencionados, establecidos por el Real Decreto 1467/2007 de 2 de noviembre (B.O.E nº 266 del 6 de noviembre)
Por su parte, el proyecto DigitalArt ECIR los contempla en su totalidad ampliándose a otros aspectos de interés como el desarrollo de la percepción y la educación de la sensibilidad; los relacionados con el ámbito de la conservación y el patrimonio artístico; técnicas artísticas; sociología artística; medios visuales de comunicación de masas, la mujer en el arte, así como otros más exhaustivos que se desarrollan a través de la web: iconografía, historiografía artística, arte en red y un amplio diccionario de términos artísticos.

El desarrollo curricular de los contenidos de nuestro proyecto sería el siguiente:
Introducción al lenguaje artístico
Contenidos Básicos.

I. Introducción al lenguaje artístico

A.- Los límites del arte

B.- Juegos de percepción

C.- Análisis de la obra de arte

II. Morfología y lenguaje artístico

A.- Morfología y comentario de una obra de arte

B.- El análisis iconográfico

III. Técnicas artísticas

IV. Elige una obra

A.- Valoración artística

1.- El arte y la Prehistoria
Contenidos Básicos.

I. Aspecto generales

A.- Los albores del arte

II. Arte Paleolítico

A.- La pintura parietal

B.- Arte mueble y escultura

III. Arte Neolítico

A.- La pintura neolítica

B.- La importancia de la cerámica

IV. La Edad de los Metales

A.- El tránsito a la metalurgia

B.- Artes aplicadas

C.- Megalitismo

Contenidos Complementarios.
Mecenazgo artístico y sociología del arte

Mujeres artistas
2.- Arte Antiguo
Contenidos Básicos.

I. Aspecto generales

A.- “Entre ríos”

B.- “Un don del Nilo”
II. El arte en Mesopotamia
A.- Arquitectura
B.- La escultura y el relieve

C.- Artes decorativas
III. Arte Egipcio
A.- Arquitectura
B.- Artes plásticas

C.- Artes decorativas

Contenidos Complementarios.
Mecenazgo artístico y sociología del arte

Mujeres artistas
3.- El arte griego
Contenidos Básicos.

I. Aspecto generales

A.- Introducción: el arte clásico
II. Introducción al arte griego
A.- Arte Minoico
B.- Arte Micénico
III. Arte griego
A.- Arte griego: Arquitectura
B.- Arte griego: Escultura

c.- Arte griego: Cerámica
IV. El arte helenístico
A.- Helenismo: Arquitectura y urbanismo
B.- Helenismo: Escultura
Contenidos Complementarios.
Mecenazgo artístico y sociología del arte

Mujeres artistas
4.- El arte romano
Contenidos Básicos.

I. Aspecto generales

A.- Introducción: Roma y el arte clásico
II. Introducción al arte romano
A.- Arte etrusco
III. Arte romano
A.- Arte romano: Urbanismo
B.- Arte romano: Arquitectura
C.- Arte romano: Escultura
D.- Arte romano: Pintura y mosaico
Contenidos Complementarios.
Mecenazgo artístico y sociología del arte

5.- El primer arte cristiano: Paleocristiano y Bizantino
Contenidos Básicos.

I. Arte Paleocristiano
A.- El primer arte cristiano

B.- Arquitectura

C.- Escultura paleocristiana

D.- Pintura y mosaico
II. Arte Bizantino
A.- Introducción al arte Bizantino

B.- Arquitectura bizantina

C.- La crisis iconoclasta. El icono bizantino

D.- Escultura y artes decorativas
Contenidos Complementarios.
Mecenazgo artístico y sociología del arte

Mujeres artistas
6.- El arte musulmán
Contenidos Básicos.

I. El Islam. Arte y religión
A.- Arte y religión

B.- Importancia del elemento ornamental

II. Arquitectura
A.- La mezquita musulmana. Forma y función

III. Arte hispanomusulmán
A.- La Mezquita de Córdoba
B.- Otros edificios de arte hispanomusulmán
C.- La Alhambra de Granada
D.- Arte mudéjar

E.- Artes decorativas e industriales

Contenidos Complementarios.
Mecenazgo artístico y sociología del arte

Mujeres artistas
7.- Arte Románico
Contenidos Básicos.

I. Aspectos generales
A.- El arte de la Alta Edad Media

II. Arte Prerrománico
A.- Características generales

III. Románico
A.- Primer románico (Románico lombardo)
B.- Románico. Arquitectura
C.- Románico. Escultura
D.- Románico. Pintura
Contenidos Complementarios.
Mecenazgo artístico y sociología del arte

Mujeres artistas
8.- Arte Gótico
Contenidos Básicos.

I. Aspectos generales
A.- El arte de los burgos

II. Arte Gótico
A.- Características generales

B.- Arquitectura
C.- Escultura

D.- Pintura gótica
Contenidos Complementarios.
Mecenazgo artístico y sociología del arte

Mujeres artistas
9.- Quattrocento y Cinquecento. Arte del Renacimiento
Contenidos Básicos.

I. Aspectos generales
A.- El humanismo renacentista

II. Quattrocento
A.- Características generales

B.- Arquitectura

C.- Escultura

D.- Pintura 
III. Cinquecento
A.- Características generales

B.- Arquitectura

C.- Escultura

D.- Pintura 
10.- Manierismo y Renacimiento en Europa
Contenidos Básicos.

I. El Manierismo. Origen y concepto
A.- El Manierismo. Origen y concepto

B.- Características formales

C.- El gran Miguel Ángel

D.- Otros manieristas italianos
II. Renacimiento em Europa
A.- De Italia al resto de Europa

B.- Renacimiento em España

Contenidos Complementarios.
Mecenazgo artístico y sociología del arte

Mujeres artistas
11.- Barroco en Europa
Contenidos Básicos.

I. Aspectos generales
A.- El Barroco. Concepto y contexto

II. Barroco en Italia
A.- Arquitectura

B.- Escultura

C.- Pintura

D.- El S. XVIII em Italia
III. Barroco en Europa
A.- El clasicismo barroco en Francia

B.- El Siglo de Oro de los Países Bajos
C.- El S. XVIII em Inglaterra
D.- Países germánicos
IV. Rococó
A.- ¿Qué es el Rococó?
B.- Arquitectura
C.- Pintura
12.- Barroco en España
Contenidos Básicos.

I. Aspectos generales
A.- El Barroco español
II. Arquitectura
A.- Introducción
B.- Primer barroco

C.- Barroco Pleno

D.- Rococó

III. Imaginería barroca
A.- Aspectos generales
B.- Técnicas
C.- Las escuelas castellana y andaluza

IV. El Siglo de Oro de la pintura española

A.- Aspectos generales
B.- Géneros y tendencias
C.- Los grandes artistas

D.- Velázquez
Contenidos Complementarios.
Mecenazgo artístico y sociología del arte

Mujeres artistas
13.- Neoclasicismo y el arte de Goya
Contenidos Básicos.

I. Aspectos generales
A.- Ilustración y clasicismo
II. Arquitectura Neoclásica
A.- Características
B.- Las distintas versiones nacionales
III. Escultura Neoclásica
A.- Aspectos generales
B.- Los autores
IV. Pintura Neoclásica
A.- La pintura plena: Jacques Louis David

B.- El Academicismo
V. Francisco de Goya
A.- Su vida y su obra
B.- El arte de Goya

C.- Goya, la llave de la modernidad.
Contenidos Complementarios.
Mecenazgo artístico y sociología del arte

Mujeres artistas
14.- S. XIX. Artes plásticas
Contenidos Básicos.

I. Aspectos generales
A.- Un arte nuevo
II. Los primeros movimientos
A.- El Romanticismo
B.- La pintura de Historia
C.- El Realismo
III. La revolución impresionista
A.- El preámbulo impresionista: Edouard Manet
B.- El Impresionismo
C.- El Neoimpresionismo

D.- El Postimpresionismo
IV. La aportación de Auguste Rodin
A.- Rodin y la renovación de la escultura
V. Fin de siglo
A.- Idealistas y simbolistas
B.- La tradición academicista
C.- Nabis y Primitivos. Pintura Naïf

D.- Art Nouveau
VI. El S.XIX en España
A.- Tendencias y géneros
15.- S. XIX. Arquitectura
Contenidos Básicos.

I. Aspectos generales
A.- Arquitectura y tecnología
II. Historicismo & Eclecticismo
A.- Eclecticismo
B.- Historicismo
C.- Pintoresquismo
III. Arquitectura del hierro
A.- La revolución de los nuevos materiales
IV. La Escuela de Chicago
A.- Arquitectura funcional
V. El Modernismo
Contenidos Complementarios.
Mecenazgo artístico y sociología del arte

Teoría e Historia del arte

El cartel publicitario

El nacimiento de la fotografía

Mujeres artistas
16.- S. XX. La época de las Vanguardias
Contenidos Básicos.

I. Aspectos generales
A.- El arte entre dos guerras
II. Las Vanguardias artísticas
A.- La primera avanzada: el fauvismo
B.- El Cubismo. Pablo Picasso
C.- Expresionismos

D.- Futurismo

E.- Abstracción pictórica

F.- Dadaísmo

G.- Surrealismo

H.- Las formas de la esucltura
III. El arte fuera de las Vanguardias
A.- La Escuela de París

B.- Regionalismo americano
IV. El Movimiento Moderno
A.- Racionalismo arquitectónico
17.- S. XX. Segunda mitad de siglo
Contenidos Básicos.

I. Aspectos generales
A.- Arte para después de una guerra
II. Arte de Postguerra
A.- Informalismo en Europa
B.- Expresionismo abstracto en Estados Unidos.
III. Las Neovanguardias
A.- Abstracción postpictórica

B.- Op art

C.- Arte cinético

D.- Neodadaísmo

E.- Pop art

F.- Hiperrealismo

G.- Minimal art

IV. Arquitectura
A.- El Estilo Internacional

B.- La revisión del Proyecto Moderno

C.- Arquitectura Posmoderna

D.- Tardomoderno
V. Arte Conceptual
A.- Arte de acción

B.- Land art

C.- Arte povera

VI. Posmodernidad
A.- Transvanguardia italiana

B.- Neoexpresionismo

C.- Arte urbano

D.- Bad painting
Contenidos Complementarios.
Mecenazgo artístico y sociología del arte

La exhibición de obras de arte. El Museo moderno. Ferias, colecciones y galerías

La Historia del arte como ciencia

Medios visuales de comunicación de masas

Mujeres artistas
18.- Arte Actual
Contenidos Básicos.

I. Aspectos generales
A.- Un arte experimental y tecnificado
II. Arte de Posguerra
A.- Arquitectura y tecnología
III. Artes plásticas
A.- Nuevas formas de Realismo

IV. Nuevas manifestaciones artísticas
A.- Nuevas técnicas y nuevos soportes

Contenidos Complementarios.
El arte en el mundo actual

Sociología del arte actual

Mujeres artistas
3.4.- Adaptación de los contenidos de manual al currículo 
de la asignatura:
El Decreto de mínimos establece los siguientes contenidos curriculares que se desarrollan en nuestro proyecto de la forma que se explica a continuación
1. Contenidos comunes:

– El arte como expresión humana en el tiempo y en el espacio: significado de la obra artística.

– La obra artística en su contexto histórico. Función social del arte en las diferentes épocas: artistas, mecenas y clientes. La mujer en la creación artística.

– La peculiaridad del lenguaje plástico y visual: materiales, técnicas y elementos formales. Importancia del lenguaje iconográfico.

– Aplicación de un método de análisis e interpretación de obras de arte significativas en relación con los estilos y con artistas relevantes.

Este apartado se desarrolla de la siguiente manera:

- El significado de la obra artística y su imbricación en cada contexto histórico es un proceso continuado que se desarrolla no en un tema aislado, sino a lo largo del estudio de toda la materia. Especialmente a través de los comentarios monográficos de las principales obras de arte de cada periodo que se analizan con profusión en este texto, siendo además una de las señas de identidad de la metodología didáctica de los manuales de Historia del arte elaborados por el Grupo CREHA. Lo que ocurre es que en esta ocasión esos comentarios se alojan en la web, lo que posibilita ofrecer muchos más al estudiante de los que podrían publicarse en papel. Más de 250 completan en esta ocasión el manual. Número que irá ampliándose cada año escolar en las sucesivas versiones de la web que vayan editándose.
A pesar de ello, el primer tema del proyecto (Introducción al lenguaje artístico) hace honor al título, y constituye una primera aproximación a la interpretación y significado de la obra de arte. Tanto en el libro como en la web se añaden actividades interactivas, así como un modelo de comentario de obras de arte, técnicas artísticas y de interpretación iconográfica. 

2. Raíces del arte europeo: el legado del arte clásico:

– Grecia, creadora del lenguaje clásico. Principales manifestaciones.

– La visión del clasicismo en Roma. El arte en la Hispania romana.

Las Unidades 2 y 3 del Proyecto DigitalArt ECIR no aparecen en el Decreto de mínimos, pero sabemos de Comunidades Autónomas que sí incluyen en su currículo un acercamiento, más o menos profundo, al arte prehistórico y antiguo, incluyendo en este apartado Egipto y Mesopotamia. Además de que un manual con vocación divulgativa como es este, no podía obviar la importancia del legado de dos periodos tan dilatados de la Historia del arte.

En cuanto al arte griego y romano se desarrollan en los temas 3 y 4 del manual.

El arte griego incluye el conjunto de la evolución del arte helénico, desde las civilizaciones pregriegas hasta la culminación helenística. La amplitud temática que esto supone se resuelve con una esquematización muy clara de cada uno de los periodos, obras y autores en el libro en papel, y una ampliación de contenidos, en base a comentarios monográficos de las principales obras de cada etapa y su correspondiente aportación iconográfica, en la web.

El arte romano tiene interés tanto por su capacidad de transmisión de los valores constructivos y plásticos del mundo griego al futuro de la civilización occidental, como por su propia personalidad. Ambos aspectos son recogidos en el tema, resaltando en cada uno de los apartados las aportaciones que los constructores y artistas de Roma contribuyeron a realizar. Al igual que en el caso del arte griego, en el romano se plantea un estudio del conjunto de su arte, desde los orígenes etruscos hasta la culminación del Bajo Imperio y su vinculación con el arte medieval.

3. Nacimiento de la tradición artística occidental: el arte medieval:

– La aportación cristiana en la arquitectura y la iconografía.

– Configuración y desarrollo del arte románico.

– La aportación del gótico, expresión de una cultura urbana.

– El peculiar desarrollo artístico de la Península Ibérica. Arte hispano-musulmán. El románico en el Camino de Santiago. El gótico y su larga duración.

El arte medieval comienza con el tema 5, en el que se incluyen temas como el arte Paleocristiano y el arte Bizantino, que servirían de introducción a este amplio periodo. El tema 6 desarrolla el ámbito del arte musulmán, con especial atención al hispanomusulmán. Románico y Gótico se estudian en los bloques 7 y 8.

Frente a la relativa unidad que viene caracterizando el estudio de las manifestaciones artísticas hasta la disolución del Imperio Romano de Occidente, el primer arte medieval se define por la presencia simultánea de grandes culturas que reflejan sus ideales mediante diversas maneras de representación: los mundos paleocristiano, bizantino y musulmán son los tres grandes polos artísticos del momento en el contexto mediterráneo. Los tres tendrán en el mundo clásico su punto de partida y entre ellos se establecerán importantes relaciones, pero cada uno mantendrá su propia personalidad. La estructura del tema vuelve a plantearse de forma clara y esquemática a fin de que los alumnos adquieran una idea clara de un período en el que frente a la linealidad de otros momentos, predomina la simultaneidad y la complejidad. En el caso concreto del arte musulmán se desarrollan con singular intensidad el arte hispanomusulmán y el arte mudéjar. 

Las dos grandes manifestaciones estilísticas del arte cristiano medieval, Románico y Gótico, se estudian en su contexto, partiendo de los artes asturiano, visigodo y mozárabe como principales antecedentes directos de lo que habría de ser el arte románico.

El Gótico se fija inicialmente en su contexto histórico, con el cambio social que se plantea entonces y sus repercusiones culturales y sobre todo religiosas. Se analiza en primer término la aportación de la catedral gótica, el nuevo realismo de la escultura y finalmente se atiende al complejo panorama de la pintura gótica con diversas tendencias y su influencia directa sobre los primeros renacimientos, sobre todo en el caso de los Primitivos Italianos y Primitivos flamencos.
4. Desarrollo y evolución del arte europeo en el mundo moderno:

– El Renacimiento. Origen y desarrollo del nuevo lenguaje en arquitectura, escultura y pintura. Aportaciones de los grandes artistas del Renacimiento italiano.

– La recepción de la estética renacentista en la Península Ibérica.

– Unidad y diversidad del Barroco. El lenguaje artístico al servicio del poder civil y eclesiástico. Principales tendencias.

– El Barroco hispánico. Urbanismo y arquitectura. La aportación de la pintura española: grandes figuras del siglo de Oro.

– Arquitectura, escultura y pintura del siglo XVIII: entre la pervivencia del Barroco y el Neoclásico.
El bloque de arte moderno ocupa en el manual los temas 9 al 13. El Renacimiento se desarrolla en dos temas: el tema 9 dedicado al arte del Quattrocento y Cinquecento italiano, y el 10 al Manierismo y el Renacimiento en el resto de Europa, con especial atención al caso español. El Barroco  en otros dos temas, 11 y 12: el 11 al Barroco italiano y europeo, con un capítulo final específico del arte Rococó, y el tema 12, monográfico del arte barroco español. Finalmente la aportación del S. XVIII y la eclosión neoclásica se estudia de manera específica en el tema 13. En este mismo tema se estudia la figura de Goya, aunque al final del mismo, para dejar clara su situación intermedia entre dos siglos y sobre todo la importancia de su figura como “llave de la modernidad”, y avanzadilla por tanto de varios movimientos posteriores del arte contemporáneo.

Todo este esquema se repite por igual en el libro y en la web. En el libro desarrollando aspectos generales, explicación de los periodos y estilos, y resúmenes y esquemas sobre el particular. En la web se amplían contenidos, especialmente los referidos a comentarios monográficos de las principales obras de estos periodos (apartado “comentarios”); vidas de artistas (en “El arte y su mundo”) y un amplio complemento iconográfico de muchas de las obras analizadas (“Iconografía”).

El bloque dedicado al Renacimiento se ocupa de explicar la vinculación entre Renacimiento y Humanismo, de profundizar en las investigaciones creativas que pusieron las bases de la plástica renacentista y de mostrar cómo junto al fenómeno italiano existieron otros que contribuyeron poderosamente al esfuerzo por recuperar el legado clásico que se desarrolló en la Europa del momento.

El Quattrocento y el Cinquecento son estudiados de forma separada al objeto de clarificar el período y, sobre todo, de resaltar sus peculiaridades. Ahora bien, en el Cinquecento se pone especial énfasis en diferenciar entre las manifestaciones renacentistas del siglo XVI y las que entran dentro de los planteamientos manieristas que, en demasiadas ocasiones, se han confundido. La enorme riqueza creativa del momento obliga a ejemplificar su estudio en las figuras más significativas de las diferentes manifestaciones artísticas.

El estudio del Manierismo pretende resaltar la personalidad de un estilo sorprendente y excesivamente obviado o tratado marginalmente. El gran protagonista del mismo es Miguel Ángel, tanto por su trascendencia en la creación y desarrollo de las formas manieristas como por su excepcional categoría artística. Se completa el tema con el estudio de la pintura veneciana y el Manierismo español. En el primer caso, resaltando las singularidades que la convierten en una vía alternativa de manifestación plástica de la época moderna; en el segundo, subrayando la poderosa personalidad del Greco. Las singularidades de otras áreas geográficas europeas, acaban de configurar el tema. 
El Arte Barroco se estudio primeramente en Italia por lo que tiene de pionero y definidor del estilo, aunque se presta una singular importancia al del resto de Europa y, singularmente, al Barroco español. La vinculación del Barroco con el complejo mapa religioso de la Europa del momento es el hilo conductor del arte del período.

Se parte del concepto de Barroco, uno de los estilos artísticos que más palpablemente han sufrido el desprecio que suele suceder a los diferentes períodos de la Historia del Arte con la llegada de las nuevas formas. La recuperación del estilo ha sido llevada a cabo desde hace décadas pese a lo cual sigue siendo preciso definir sus líneas esenciales y, sobre todo, anclarlo convenientemente con su contexto religioso, político y social. La península italiana fue el entorno en el que comenzó a triunfar la estética barroca desde el punto de vista artístico, y allí desarrollaron su trabajo los grandes creadores del momento, desde Borromini a Caravaggio, pasando por Bernini.

El Barroco en Europa muestra la extensión de las formas barrocas nacidas en Italia, pero lo hace no como una simple extensión en ondas de unos determinados planteamientos estéticos. La ruptura de la unidad religiosa de Europa y las crecientes diferencias políticas, económicas y sociales entre unos Estados que van adquiriendo cada vez un mayor peso específico, se refleja en las importantes variantes formales que existen entre ellos. Inglaterra, Francia, Alemania y España, acogen el Barroco adoptándolo a sus gustos y necesidades. Se conforma así un panorama complejo dentro de la unidad estilística esencial. Se ha puesto especial énfasis en los elementos claves del arte barroco para entender la evolución artística posterior, como las peculiaridades del Barroco francés y su derivación Rococó. 
Tema aparte merece el Barroco español. Su extraordinaria vitalidad creadora, y la importancia del Siglo de Oro de la pintura española se desarrollan de manera monográfica.

5. El siglo XIX: el arte de un mundo en transformación:

– La figura de Goya.

– La Revolución industrial y el impacto de los nuevos materiales en la arquitectura: del eclecticismo al Modernismo.

– Nacimiento del urbanismo moderno.

– Evolución de las artes plásticas: del Romanticismo al Impresionismo.

El arte del S. XIX se estudia en los temas 14 y 15. Como hemos comentado anteriormente, la figura de Goya queda ya estudiada al final del tema anterior. En el tema 14 se repasan todos los estilos que jalonan el amplio desarrollo de las artes plásticas a lo largo de esa centuria, desde el Romanticismo al art nouveau. El tema 15 atiende de forma monográfica el estudio de la arquitectura, con especial atención a la utilización de los nuevos materiales.

Las primeras décadas del S. XIX estudian el cambio revolucionario que supone la llegada del Romanticismo y su oposición a las rígidas normativas del arte Neoclásico.
Las décadas centrales del siglo XIX son las de una clara tendencia a liberar el arte de ciertas ataduras de carácter representativo o simbólico. Los artistas adquieren un mayor protagonismo individual y, con ello, actúan de una forma mucho más comprometida desde el punto de vista personal. En consecuencia vinculan su arte a la realidad cotidiana, ya sea por su vinculación política a determinadas ideologías o por su preocupación por la captación de la naturaleza sin las cortapisas teóricas y académicas. Por lo tanto, el Realismo no es una tendencia limitada a la obra de ciertos pintores franceses sino, por el contrario, una amplia corriente con antecedentes, manifestaciones y consecuencias en todos los países de Europa, desde el Prerrafaelismo inglés hasta la pintura Biedermeier centroeuropea. También se presta atención al academicismo que desde el triunfo de la historiografía moderna había quedado relegada de las historias del arte, si bien se trata de un arte de interés y con figuras de enorme interés. La revolución arquitectónica, con la llegada de materiales como el hierro y el inicio de la tendencia a la racionalización constructiva se aborda en tema aparte.
El último cuarto de siglo destaca la importancia que se le concede en el período a la pura visión, liberada de otros condicionantes, y a la investigación de la naturaleza en su más amplia acepción. No sólo se trata de la pintura impresionista sino que se recogen desde sus antecedentes hasta la pintura Nabi. No se olvida la continuidad de la tradición academicista, convertida ya en pintura pompier. En arquitectura se replantea también la habitual tendencia historiográfica a prestar una atención casi exclusiva al Modernismo, al que se añaden referencias a la arquitectura del hierro, para rescatar lo que fue la más extendida, influyente y característica manifestación constructiva del período en toda Europa: el Eclecticismo.
Por último se estudia con especial atención los movimientos de ruptura que se incluyen dentro del Postimpresionismo y que sirven de nexo de unión con las Vanguardias artísticas del S. XX.

Se completa el estudio del tema con una aproximación a los inicios de la fotografía y del cartel publicitario, que se estudian de manera generalizada en el libro y de forma específica con un amplio repertorio de la vida y obra de los principales fotógrafos de la época, en la web.
6. La ruptura de la tradición: el arte en la primera mitad del siglo XX:

– El fenómeno de las vanguardias en las artes plásticas. Influencia de las tradiciones no occidentales. Del Fauvismo al Surrealismo.

– Renovación del lenguaje arquitectónico: arquitectura funcional y orgánica.

La primera mitad del S. XX tal y como se contempla en el Decreto de mínimos se trata en el manual en el tema 16. Se estudian las diferentes Vanguardias, su repercusión, así como los inicios del Movimiento Moderno en arquitectura.

El capítulo se centra en el período de las vanguardias del primer tercio del siglo XX. Cubismo, Expresionismos, Abstracción, Futurismo, Dadaísmo, Surrealismo, etc, son estudiados de forma individualizada. Ahora bien, se ha puesto un cuidado muy especial en evitar algunos de problemas más generalizados en los estudios sobre el período: se ha primado la clarificación de ideas y planteamientos para evitar la confusión que genera el estudio del período a los alumnos; se han seleccionado los momentos y creadores realmente significativos; y se ha tratado de resaltar las características comunes a las vanguardias, a fin de potenciar la visión unitaria del período en el que existe una voluntad general de renovación.
Lo propio podría decirse del estudio de la arquitectura.

Capítulo aparte merece también el tratamiento del desarrollo de la Historia del arte como ciencia, atendiendo al desarrollo de la Teoría del arte y de los principales escuelas historiográficas que van sucediéndose en los S. XIX y XX.

7. El arte de nuestro tiempo: universalización del arte:

– El estilo internacional en arquitectura.

– Las artes plásticas: entre la abstracción y el nuevo realismo.

– Nuevos sistemas visuales: fotografía, cine, cartelismo, combinación de lenguajes expresivos. El impacto de las nuevas tecnologías en la difusión y la creación artística.

– Arte y cultura visual de masas: el arte como bien de consumo.

– La preocupación por el patrimonio artístico y su conservación. 

Los últimos bloques de estudio diferencian el arte desarrollado en la segunda mitad del S. XX, y las nuevas tendencias que están gestándose ya en las dos primeras décadas del S. XXI. De esta forma el tema 17 atiende a la segunda mitad del siglo XX y el 18 al primer arte del S. XXI.

En el primer caso pensamos que se ha hecho de forma muy exhaustiva, atendiendo de forma monográfica el estudio de todas las tendencias que van sucediéndose, desde el Informalismo y el Expresionismo Abstracto, hasta el arte Conceptual y la Posmodernidad, pasando por el arte de las numerosas tendencias incluidas dentro del término genérico de Neovanguardias.

Otro tanto podemos decir de la arquitectura, que igualmente se estudia en profundidad, desde la evolución del Estilo Internacional a su revisión, que dará lugar a toda la constructiva del periodo Tardomoderno y de la Posmodernidad.

En cuanto al arte del S. XXI se indaga en las corrientes actuales, las nuevas formas de expresión, los nuevos materiales, los nuevos recursos plásticos, nuevas tecnologías y soportes.

Se completa el bloque tanto en el libro como en la web con una aproximación a los nuevos sistemas visuales de comunicación de masas, el impacto artístico del lenguaje del cine, y la repercusión del actual mercado del arte.

Cuestiones más específicas como el tratamiento de la necesaria sensibilización sobre la conservación y cuidado del Patrimonio artístico, no creemos que sea oportuno tratarlo en un tema aparte y específico, sino que se aborda de forma continuada, como un aspecto de evaluación actitudinal en cada uno de los temas, especialmente a través de los “Contenidos complementarios” que completan cada tema del libro en papel.
4. DESARROLLO CURRICULAR                
4.1.- Metodología didáctica.
4.1.1.- Fundamentación epistemológica.
La Historia del arte como tal ciencia tiene una fundamentación epistemológica que ha quedado reflejada a lo largo de la Historia en las sucesivas tendencias historiográficas que se han ido sucediendo en el tiempo. Sus primeras manifestaciones de estudio se encuentran como en otras tantas disciplinas en la Antigua Grecia, de hecho conocemos autores y obras como Jenócrates de Sición, su discípulo Antígono de Caristo o Duris de Samos. Algo más adelante, ya en época romana destaca ampliamente la labor del historiador latino Plinio el Viejo.

No obstante, como tal ciencia hay que esperar al tránsito de los S. XVIII-XIX para que se institucionalice esta materia como tal ciencia: por supuesto con la labor inicial del arqueólogo alemán J.J. Winckelmann y su obra señera: Historia del arte en la Antigüedad (1764), y las posteriores de Burckhardt, La cultura del Renacimiento en Italia (1860)  y Taine, Filosofía del arte (1865). A finales del S. XIX se impone la primera de las grandes corrientes historiográficas de nuestra disciplina: El Formalismo. En ella se defiende el arte como forma, en un impulso intelectual por deslegitimar las tendencias idealistas derivadas de la filosofía de Hegel y que interpretaban la estética como una experiencia sentimental. Postura ésta también defendida por los románticos. Por el contrario los formalistas, más vinculados a la filosofía de Kant entienden que el arte sólo se da a través de una forma y que por tanto la estética es una experiencia de lo formal. Son sus principales valedores los miembros de la llamada Escuela de Viena y más concretamente autores como Riegl o Wölfflin y en Francia H. Focillon.
En oposición al positivismo y al formalismo imperantes en el tránsito de los siglos XIX al XX, se desarrolla una nueva corriente, cuyo principal objetivo es el significado de las artes visuales. La ciencia surgida de este planteamiento la llamamos Iconografía y sus principales representantes son historiadores tan representativos como E. Panofsky, E. Gombrich o R. Wittkower.

Como no podía ser de otro modo, también se ha desarrollado una interpretación histórica del arte desde los presupuestos del materialismo histórico. La aportación marxista a la Historia del arte ha enriquecido la historiografía con una visión vinculante de la obra de arte con la estructura económica, social, cultural, política, etc, dando origen a lo que se ha llamado la Sociología del arte, cuyos miembros más conocidos son A. Hauser y P. Francastel. Su aportación es imprescindible, como lo es en realidad la visión de la Historia desde la perspectiva del Materialismo histórico, aunque a esta aportación debe añadirse en el análisis de la obra la valoración formal y la iconográfica, por supuesto.

Pero la historiografía no veía suficientemente completo el análisis total de la obra de arte. Surgen así nuevas corrientes, como la Psicología del arte, que derivaría en dos tendencias: aquélla que incide especialmente en la psicología del autor, y que por tanto explica la obra de arte a partir del carácter, de la inspiración o de los avatares vitales del artista; y aquélla otra que se preocupa más bien de la psicología del receptor. De la primera tendencia sería un buen ejemplo la obra de Huygue, y de la segunda toda la Teoría de la percepción, desarrollada con indudables aportaciones por la llamada Escuela de la Gestalt cuyo representante más conocido fue R. Arnheim. 

Por su parte el Estructuralismo fundado por F. de Saussure también tiene un papel importante en la interpretación de la obra de arte. En realidad se trata de trasponer el mismo proceso que lleva a cabo la semiótica con cualquier tipo de lenguaje comunicativo, al lenguaje del arte, confirmando de esta forma además que ciertamente el arte es fundamentalmente un tipo de lenguaje. En realidad para el estructuralismo todo es lenguaje, desde el momento mismo en que se afirma la preeminencia del mismo sobre el conocimiento, de tal forma que no es que pensemos y ese pensamiento lo articulamos a través de un lenguaje, sino al revés, que la existencia misma del lenguaje es la que nos permite pensar.

El estructuralismo parte de la idea básica de que existen una serie de estructuras (o reglas) básicas, muchas veces no aparentes, que hacen posible la interpretación de un fenómeno concreto, bien sea en el campo de la lingüística, la psicología, la didáctica, o la historia. En el campo del arte, la obra en sí se convierte en un medio de comunicación más, con su significante (seria la parte material, la obra en sí) y su significado (su aportación temática). De esta manera la obra de arte se convierte en un texto, y como tal hay que interpretarla desde sí misma, con sus reglas, sus relaciones y en fin, su estructura. 

Se ha acusado frecuentemente al estructuralismo de ignorar el contexto histórico y la función de la obra de arte en su proceso de análisis, dedicándose en exceso en desentrañar sus relaciones internas sin preocuparse de su dimensión externa. Pero como todas las corrientes estudiadas también ha tenido sus importantes aportaciones, como las de Walter Benjamin, Mukarovský, Nelson Goodman, etc.

Naturalmente, desde la perspectiva de un manual de bachillerato se trata de evitar dogmatismos y aprovechar todos aquellos aspectos positivos que se han ido acumulando de todo este acervo historiográfico, que en la actualidad busca además una necesaria síntesis entre todos ellos.

En consecuencia, entendemos la didáctica de la Historia del Arte desde un punto de vista complejo, incluyendo, al menos, el estudio de los siguientes aspectos:

1.º) Las técnicas de materialización de la obra artística a lo largo de la Historia, con especial detenimiento en aquellas que han logrado arraigar de manera más decisiva en la tradición occidental.

2.º)  La terminología y vocabulario específicos, inseparables del conocimiento y el estudio de la disciplina artística.

3.º) Los métodos de análisis y aproximación a la obra de arte, entendidos como claves para la profundización en el verdadero significado de la misma.

4.º) Las escuelas y corrientes interpretativas que a lo largo del tiempo han tratado de dar una visión coherente de la obra de arte y su evolución histórica.

5.º) La Historia del Arte entendida como historia de los estilos. Pese a la continua revisión a que debe ser sometida, esta visión resulta indispensable como proceso de sistematización de la evolución del fenómeno artístico. Los planteamientos acrónicos, útiles en el estudio de determinados aspectos del mundo del arte, no pueden sustituir a la visión de conjunto proporcionada por la evolución estilística.

6.º) La educación de la sensibilidad del alumnado que, como cualquier otro aspecto de la personalidad, requiere de un proceso de aprendizaje específico para poder desarrollar todo el potencial que cada individuo disponga.

7.º) La capacidad crítica del alumnado, coherente con su proceso de maduración personal, que le permita huir de los frecuentes tópicos y juicios apriorísticos, frecuentemente nominativos, que abundan en exceso en el mundo del arte.

8.º) El planteamiento de cuestiones relacionadas con el patrimonio artístico, cada vez más trascendental en la actual sociedad, englobando en ella desde la problemática de la conservación arquitectónica hasta la concepción histórica y actual del museo, pasando por otros como la aproximación a las técnicas de restauración en las distintas manifestaciones plásticas.

9.º) La reflexión sobre el papel del artista y de la obra de arte, tanto a lo largo de la Historia como en el momento actual.

10.º) El entorno de la creación artística, con cuestiones como el mecenazgo, la comercialización de la obra artística, los medios de comunicación específicos, las grandes ferias internacionales de arte, etc.

Articular esta compleja maraña de cuestiones, abordándolas según su trascendencia en la realidad artística y las necesidades del alumnado de 2º de Bachillerato, sólo se puede llevar a cabo mediante unos planteamientos epistemológicos que, como ya hemos señalado, huyan de lo dogmático. Cada uno de esos aspectos ha sido abordado en función de sus características. Por ejemplo, el estudio de los estilos artísticos lo hemos planteado como una evolución cronológica articulada en grandes bloques, coherentes internamente en función de criterios formales o ideológicos. Sin embargo, el análisis de las técnicas artísticas huye del planteamiento historicista para organizarse en función de conceptos concretos.

El resultado es una revisión de la Historia del Arte basada en estas premisas:

1.º) La selección de las técnicas, problemas, períodos históricos, artistas y obras que realmente tienen un peso considerable en la evolución artística occidental.

2.º) La revisión libre de prejuicios de cada uno de los aspectos reseñados en el punto anterior a fin de seleccionar aquellos que verdaderamente tienen trascendencia al margen de la atención que hayan merecido hasta ahora a la historiografía.

3.º) La clarificación de los conceptos básicos, aquellos que permiten al alumno hacerse una idea clara y suficiente del fenómeno artístico.

4.º) La ejemplificación de estos conceptos en determinados artistas y obras, huyendo de la acumulación de datos.  

5.º) El análisis de obras específicas a fin de lograr un doble objetivo: por un lado, concretar y visualizar mejor los conceptos expuestos previamente; por otro, fomentar el análisis de la obra artística por parte de los alumnos que, en definitiva, constituye la única manera de educar su sensibilidad.

4.2.- METODOLOGÍA DIDÁCTICA
4.2.1.- Introducción
Desde la aplicación en su momento de la Ley Orgánica de Ordenación General del Sistema Educativo, la metodología didáctica trabajada en los manuales y en las aulas ha experimentado una transformación, que poco a poco ha ido alterando los métodos tradicionales de trabajo. 
Se apuesta desde entonces por favorecer la capacidad del alumno para aprender por sí mismo, para trabajar en equipo y para aplicar los métodos apropiados de investigación. De alguna manera se impone desde entonces una metodología capaz de hacer compatibles el aprendizaje significativo y constructivista con un mayor rigor teórico y práctico de las diferentes disciplinas que componen el currículo de Bachillerato. 
De ahí nuestro interés en plantear nuestra Historia del Arte teniendo en cuenta que el libro no debe ser un documento cerrado en el que el alumnado se limite a asimilar acríticamente una serie de conceptos. Los repertorios biográficos y de obras, han sido sustituidos por propuestas de interpretaciones con los que el alumno podrá identificarse o no, pero a través de los que irá sistematizando la metodología de aproximación a la obra artística. Para lograrlo se ha partido, en la medida que ha resultado necesario, de la subjetividad, tanto en la selección de los conceptos incluidos en el manual como de su interpretación.

Por otro lado, las enseñanzas de Bachillerato requieren de un rigor que aleje a los libros de texto de los manuales entendidos como colecciones de actividades y ejercicios a los que, con mínima aportación teórica previa, el alumno debe enfrentarse con un sistema de trabajo que le permita extraer las oportunas conclusiones o síntesis. 
La complejidad de la materia artística en cuanto a lo que requiere el nivel inmediatamente anterior a las enseñanzas universitarias, impediría la validez de este tipo de métodos de trabajo. Por lo tanto, el aparato teórico tiene una importancia reseñable en nuestra Historia del Arte como fundamentación a partir de la cual el alumnado podrá acceder al verdadero conocimiento de la materia. Esto no quiere decir, en absoluto, que hayamos planteado el manual con un sentido puramente teórico. De hecho, la imbricación de contenidos y análisis de obras artísticas se pretende hacer con una fluidez y naturalidad tal que el alumno pase de unos a otros sin sensación de transición. En este sentido resulta determinante la combinación en este proyecto de un libro impreso en papel con el complemento novedoso de una web asociada, que no solo facilita sino que convierte en su razón de ser, esa imbricación de contenidos y esa interrelación de recursos según trabajemos con el libro o con la web.

Sólo de esta manera el aprendizaje de una disciplina tan multifacética como la Historia del Arte puede ser abordada con funcionalidad. Dos principios esenciales marcan la línea a seguir en el proceso metodológico del nuevo proyecto. Por una parte se mantiene una directriz que es característica de los manuales de Historia del arte elaborados por el Grupo CREHA, la del análisis de obras de arte concretas, para estudiar, a partir de ellas, las principales concepciones estéticas de cada estilo, sus condicionantes históricos, sus variantes geográficas, y las diversas valoraciones e interpretaciones de que han sido objeto a través del tiempo. Este nos parece un aspecto esencial, de tal manera que el comentario exhaustivo de una serie de obras representativas de cada estilo, no es sólo un fin en sí mismo, dada la importancia de dichas obras, sino sobre todo un medio a través del cual se insiste en el adiestramiento de otras facetas sobre las que se quiere educar: al comentar cada obra de arte se va profundizando en los procesos de percepción, se va educando la sensibilidad, se aprecian elementos formales, se va ampliando el vocabulario específico, se familiarizan con lecturas iconográficas, se puede tratar reiteradamente aspectos del Patrimonio artístico y de su conservación, o del mecenazgo en el arte o del mercado del arte, etc. Además, el basar primordialmente el proceso de conocimiento en esa lectura constante de imágenes, que es el comentario de obras de arte, le otorga al estudio un carácter machacón, que es lo que a la larga proporciona resultados en todas esas facetas señaladas anteriormente. En el proyecto DigitalArt ECIR, el número de comentarios monográficos se ha multiplicado extraordinariamente al incluirse en el ámbito de la web, lo que posibilita la publicación de más de 250 comentarios.
El otro principio rector del proyecto es la adecuación de las nuevas tecnologías a la metodología didáctica, aspecto que se justifica por sí solo al formar parte del manual una web, no solo rica en múltiples contenidos, sino que permite la navegación en webs relacionadas y una adecuación directa al planteamiento didáctico digital.
4.2.2.-Contenidos metodológicos.
El proyecto de Historia del arte DigitalArt ECIR ha intentado combinar, junto al contenido teórico propiamente dicho, toda una serie de recursos didácticos que pudieran complementar la acción del profesor en el aula.
Sin duda la aportación de la web al libro de texto enriquece y amplifica esos recursos.

Ya hemos comentado que sigue siendo un elemento esencial la importancia dada a los comentarios monográficos de obras de arte, que en esta ocasión se despliegan a través de la web.

Por otra parte se ha procurado en el nuevo proyecto facilitar el trabajo de síntesis y de sistematización de estilos, obras, periodos y artistas por medio de un abundante acopio de cuadros, resúmenes y esquemas de aula, que se proporcionan a través del libro de texto. En este mismo sentido, el libro trata también de acercar las características básicas y generales de cada bloque de contenidos a través de un discurso más breve y sucinto que resulte así más funcional para el estudio del alumno.

Eso no resta rigor al proyecto. La ampliación de esos contenidos se encuentra primero en el apartado de contenidos complementarios, diseñados al modo de una “revista de arte” que acompaña a cada bloque temático del libro, y sobre todo en el amplio repertorio de enlaces que se abren en cada tema de la web.

Se incluyen también ejercicios de apoyo que completen la labor docente que se le supone al manual. Los hay en el libro de texto y en la web. En el libro al final de cada tema se adjuntan actividades relacionadas sobre todo con cuestiones de carácter más teórico, relacionadas con textos para comentar, análisis iconográficos, análisis de obras, comparaciones, etc. En la web tienen en muchas ocasiones un carácter más lúdico, y sin dejar de ser un recurso didáctico para el anclaje y la fijación de conceptos y contenidos, tienen un sentido eminentemente interactivo.
Otros recursos de interés que se ofrecen, ampliados a través de la web, serían textos historiográficos para su comentario. No sólo son una información directa de la época a que se refieren, en ellos se amplían conocimientos y además se puede comprobar que la historia no inventa sus conclusiones, sino que las apoya una documentación adecuada. Hoy por hoy no cabe la enseñanza de la historia y de las humanidades en general, sin un adecuado análisis de texto porque constituye también un ejercicio básico de capacitación intelectual, de síntesis y de deducción.

Tratándose, por otra parte, de estudiantes que se están iniciando en el estudio de la Historia del arte es prioritario que dominen la terminología que es propia de esta materia, de ahí la inclusión de un doble diccionario: uno en el libro de texto que aclara aquellos conceptos cuya singularidad explica que se subrayen en color naranja a través del texto, y un segundo diccionario mucho más amplio y enriquecido con imágenes aclaratorias, en la web.
4.3.- Adaptación de los contenidos a su valoración docente.
1. Contenidos comunes:

– El arte como expresión humana en el tiempo y en el espacio: significado de la obra artística.

– La obra artística en su contexto histórico. Función social del arte en las diferentes épocas: artistas, mecenas y clientes. La mujer en la creación artística.

– La peculiaridad del lenguaje plástico y visual: materiales, técnicas y elementos formales. Importancia del lenguaje iconográfico.

– Aplicación de un método de análisis e interpretación de obras de arte significativas en relación con los estilos y con artistas relevantes.
Tema Introducción.

CONCEPTUALES

– Diferentes corrientes interpretativas del hecho artístico.

– La obra de arte como vehículo de formas y contenidos ideológicos e intelectuales.

– Teorías artísticas; históricas y actuales.

– Tendencias más importantes de la historiografía.

– Comprensión de la obra de arte como tal objeto con un valor intrínseco.

– El papel del historiador del arte como intermediario en la interpretación artística.

– Características de los distintos modos de expresión artística.

– Estudio de las técnicas artísticas.

PROCEDIMENTALES

– Métodos de análisis formal de la obra artística.

– Métodos de análisis e interpretación de los contenidos ideológicos de la obra artística.

– Utilización de los distintos métodos de aproximación a la creación artística que se han dado en la Historia.

– Aproximación a la metodología específica de la Historia del Arte.

– Análisis y utilización de los métodos de estudio característicos de cada uno de los modos de expresión artística.

– Análisis de cada una de las principales técnicas artísticas.

– Iniciación a los comentarios de obras artísticas.

– Iniciación al comentario de textos de historiografía artística.

ACTITUDINALES

- Educación de la sensibilidad.
- Valoración e importancia de la obra de arte.
– Aceptación de las diferentes formas de aproximación al hecho artístico.

– Toma de postura positiva ante el hecho de la creación artística.

– Comprensión de la obra artística como vehículo ideológico por encima de las propias creencias.

– Aceptación de las variaciones que a lo largo del tiempo tiene la obra de arte como reflejo de las distintas circunstancias históricas y sociales.

– Valoración positiva del papel del historiador del arte.

– Reconocimiento de los medios de expresión artística de la actualidad en pie de igualdad con los históricos.

Tema de arte antiguo.

CONCEPTUALES

– Los primeros modos de expresión artística de la Humanidad.

– La Prehistoria como momento artístico de gran trascendencia.

– Las creaciones artísticas características de las primeras civilizaciones fluviales.

– Las manifestaciones artísticas de la zona de Mesopotamia.

– Evolución artística del mundo egipcio y principales obras.

- Sociología del arte.
PROCEDIMENTALES

– Lectura de fuentes historiográficas específicas de la Historia del Arte.

– Interpretación de objetos artísticos del pasado.

– Comentario de obras concretas del pasado artístico.
ACTITUDINALES

– Aceptación de los modos de expresión artística de otras épocas absolutamente ajenas a la nuestra como válidas en su momento y en la actualidad.

– Valoración de los objetos artísticos del pasado como testimonio de otras épocas y modos de expresión.

– Relativización del objeto artístico en función de la sociedad que los crea.

- Concienciación de la importancia de la conservación y restauración del Patrimonio artístico.
2. Raíces del arte europeo: el legado del arte clásico:

– Grecia, creadora del lenguaje clásico. Principales manifestaciones.

– La visión del clasicismo en Roma. El arte en la Hispania romana.

Temas 3 y 4.

CONCEPTUALES

– Los precedentes del mundo clásico.

– Las primeras manifestaciones artísticas del contexto helénico.

– Desarrollo del arte griego.

– Pervivencia del modelo griego en el arte romano.

– Aportaciones originales del arte romano.
- Sociología del arte.
PROCEDIMENTALES

– Análisis comparativo de manifestaciones artísticas íntimamente relacionadas aunque con características propias.

– Estudio de las fuentes características de la Historia del Arte.

– Comentario de textos historiográficos.

– Comentario de textos de la época.

– Análisis de obras artísticas.

– Aplicación de los métodos de análisis característicos de la Historia del Arte.

ACTITUDINALES

– Valoración de la cultura grecolatina como fundamental en nuestra cultura mediterránea actual.

– Revisión de los diferentes modos de organización política y su influencia en las manifestaciones artísticas.

– Comprensión del mundo clásico como la base de la evolución posterior del mundo occidental. 
- Concienciación de la importancia de la conservación y restauración del Patrimonio artístico.
- Valoración del papel de la mujer en el arte.
3. Nacimiento de la tradición artística occidental: el arte medieval:

– La aportación cristiana en la arquitectura y la iconografía.

– Configuración y desarrollo del arte románico.

– La aportación del gótico, expresión de una cultura urbana.

– El peculiar desarrollo artístico de la Península Ibérica. Arte hispano-musulmán. El románico en el Camino de Santiago. El gótico y su larga duración.

Temas 5, 6, 7 y 8.

CONCEPTUALES

– Relación entre religión y manifestaciones artísticas del período.

– Arte Paleocristiano y Bizantino como puente de unión entre el pasado clásico y los estilos plenamente medievales.

– El arte musulmán en su contexto general y en el caso específico español.

– La pervivencia de las formas y tendencias estéticas medievales en el arte mudéjar español.

– Arte Asturiano y Carolingio en el contexto medieval.

– El arte Románico como gran estilo artístico del período. 

– El arte Gótico. Culminación de la evolución artística medieval.

– Pervivencia clásica en el mundo artístico medieval.

- Sociología del arte.
PROCEDIMENTALES

– Modelo de análisis de períodos artísticos fragmentarios y solapados frente a los unitarios.

– Encaje de los períodos artísticos en momentos de especial incidencia de lo religioso en la sociedad.

– Utilización de las fuentes características de la Historia del Arte.

– Análisis de obras artísticas del pasado.

– Lectura de textos historiográficos.

– Lectura y comentario de textos históricos.

– Relación de modelos artísticos del pasado con los actuales.

– Estudio de los métodos iconológicos e iconográficos aplicados al período medieval.

ACTITUDINALES

– Valoración de la coexistencia de diferentes culturas, religiones y modos de expresión tras la ruptura de la unidad clásica.

– Aceptación de la influencia musulmana en la actual cultura española.

– Pervivencia de modos de vida y organización medievales en nuestra época.

– Comprensión de la trascendencia de la religión en la sociedad medieval.

- Concienciación de la importancia de la conservación y restauración del Patrimonio artístico.
- Valoración del papel de la mujer en el arte.
4. Desarrollo y evolución del arte europeo en el mundo moderno:

– El Renacimiento. Origen y desarrollo del nuevo lenguaje en arquitectura, escultura y pintura. Aportaciones de los grandes artistas del Renacimiento italiano.

– La recepción de la estética renacentista en la Península Ibérica.

– Unidad y diversidad del Barroco. El lenguaje artístico al servicio del poder civil y eclesiástico. Principales tendencias.

– El Barroco hispánico. Urbanismo y arquitectura. La aportación de la pintura española: grandes figuras del siglo de Oro.

– Arquitectura, escultura y pintura del siglo XVIII: entre la pervivencia del Barroco y el Neoclásico.
Renacimiento.

Temas 9 y 10.

CONCEPTUALES

– El Renacimiento como manifestación artística del período del Humanismo.

– Vinculación del Renacimiento con las manifestaciones políticas, sociales y económicas en el nacimiento del mundo Moderno.

– Las primeras manifestaciones renacentistas en Italia y otros países.

– El Quattrocento y el Cinquecento en Italia.

– El Renacimiento en otros países.

– El Manierismo como estilo artístico con personalidad propia.

- Sociología del arte.
PROCEDIMENTALES

– Aplicación de la metodología específica de la Historia del Arte.

– Interpretación y análisis de obras de arte.

– Lectura y comentario de textos historiográficos.

– Lectura y comentario de textos históricos sobre la materia.

ACTITUDINALES

– Valoración del período del Humanismo como la recuperación de la figura humana tras el teocentrismo medieval.

– Reflexión sobre la creatividad artística en períodos de fuerte inestabilidad política y social.

– Estudio de las principales aportaciones del mundo Moderno a nuestra cultura.

– Comprensión de la trascendencia de los valores clásicos en el contexto europeo occidental.

- Concienciación de la importancia de la conservación y restauración del Patrimonio artístico.
- Valoración del papel de la mujer en el arte.
Barroco y Neoclásico.
Temas 11, 12 y 13.

CONCEPTUALES

– El Barroco en el contexto religioso de la Reforma y la Contrarreforma.

– Trascendencia del arte italiano en el nacimiento del Barroco.

– Estudio de las principales figuras del Barroco italiano.

– Formas, variantes y evolución del Barroco en los distintos territorios europeos.

– El Barroco español.
- Neoclásico.

– Francisco de Goya en su momento y en el origen del arte contemporáneo.
- Sociología del arte.
PROCEDIMENTALES

– Aplicación de la metodología específica de la Historia del Arte.

– Interpretación y análisis de obras de arte.

– Lectura y comentario de textos historiográficos.

– Lectura y comentario de textos históricos sobre la materia.

ACTITUDINALES

– Actitud positiva hacia la reaparición de los valores religiosos como motor de la creación y la sociedad del período.

– Valoración de las relaciones entre la estructura política del Antiguo Régimen y unos modos de expresión concretos.

– Respeto a las manifestaciones artísticas del pasado y al patrimonio europeo.

- Concienciación de la importancia de la conservación y restauración del Patrimonio artístico.
- Valoración del papel de la mujer en el arte.
5. El siglo XIX: el arte de un mundo en transformación:

– La figura de Goya.

– La Revolución industrial y el impacto de los nuevos materiales en la arquitectura: del eclecticismo al Modernismo.

– Nacimiento del urbanismo moderno.

– Evolución de las artes plásticas: del Romanticismo al Impresionismo.

Temas 14 y 15.

CONCEPTUALES

– Transición entre las formas finales del arte Barroco y el primer arte Contemporáneo.
- Romanticismo como oposición al Neoclasicismo.
– Las manifestaciones plásticas de mediados del siglo XIX. El predominio realista.

– La arquitectura del hierro.

– Eclecticismo y Modernismo.

– El arte oficial desde el Academicismo hasta la pintura Pompier.

– Las manifestaciones pictóricas de finales del siglo: la pura visión.

- Sociología del arte.
PROCEDIMENTALES

– Estudio de las características del análisis del arte Contemporáneo.

– Acercamiento a un período artístico bipolar.

– Lectura y comentario de textos historiográficos sobre el período.

– Lectura y comentario de textos del período.

– Análisis de obras de arte de la época en su contexto y desde el punto de vista actual.

ACTITUDINALES

– Aceptación del fenómeno del arte contemporáneo como el más próximo a nuestras vivencias.

– Comprensión del peso del pasado en nuestras formas de manifestación artísticas.

– Actitud positiva ante los objetos artísticos contemporáneos a partir de criterios similares a los históricos.

– Valoración del patrimonio artístico más reciente.

- Concienciación de la importancia de la conservación y restauración del Patrimonio artístico.
- Valoración del papel de la mujer en el arte.
6. La ruptura de la tradición: el arte en la primera mitad del siglo XX:

– El fenómeno de las vanguardias en las artes plásticas. Influencia de las tradiciones no occidentales. Del Fauvismo al Surrealismo.

– Renovación del lenguaje arquitectónico: arquitectura funcional y orgánica.

Temas 16.

CONCEPTUALES

– Las vanguardias de comienzos del siglo XX en su contexto.

– El Proyecto Moderno como forma coherente de entender el fenómeno de la creación artística.

– Traslado del centro artístico contemporáneo desde Europa hasta los Estados Unidos.

- Sociología del arte.
PROCEDIMENTALES

– Estudio de las características del análisis del arte más reciente y sin tradición historiográfica.

– Potenciación de la capacidad crítica ante la ausencia de apoyos universalmente aceptados.

– Lectura y comentario de textos historiográficos.

– Lectura y comentario de textos de la prensa especializada.

– Lectura y comentario de textos de los propios creadores.

– Análisis de la obra de arte actual con sus singularidades metodológicas y críticas.

ACTITUDINALES

– Aceptación del arte más reciente como tan representativo de su época como el histórico.

– Autoafirmación crítica a partir de una aplicación correcta de los métodos de análisis e interpretación.

– Comprensión de las obras de arte actuales en el contexto de la generación de un patrimonio.

– Valoración de la singular trascendencia del mercado artístico en el momento actual.

- Concienciación de la importancia de la conservación y restauración del Patrimonio artístico.
- Valoración del papel de la mujer en el arte.
7. El arte de nuestro tiempo: universalización del arte:

– El estilo internacional en arquitectura.

– Las artes plásticas: entre la abstracción y el nuevo realismo.

– Nuevos sistemas visuales: fotografía, cine, cartelismo, combinación de lenguajes expresivos. El impacto de las nuevas tecnologías en la difusión y la creación artística.

– Arte y cultura visual de masas: el arte como bien de consumo.

– La preocupación por el patrimonio artístico y su conservación. 

Temas 17 y 18.

CONCEPTUALES

– Informalismo y Expresionismo Abstracto.

– Las Neovanguardias de mitad de siglo.

– La crisis del Proyecto Moderno.

– Tardomodernidad y Postmodernidad.
- Arte Conceptual.
- Las nuevas formas de expresión artística.
- El arte actual: Nuevo Realismo.
- Arquitectura y Tecnología.
- Nuevas técnicas artísticas.
- Sociología del arte.
PROCEDIMENTALES

– Análisis de de obras y nuevas técnicas.

– Análisis y debate del arte actual.

– Lectura y comentario de textos historiográficos.

– Lectura y comentario de textos de la prensa especializada.

– Lectura y comentario de textos de los propios creadores.

– Análisis de la obra de arte actual con sus singularidades metodológicas y críticas.

ACTITUDINALES

– Aceptación del arte más reciente como tan representativo de su época como el histórico.

– Autoafirmación crítica a partir de una aplicación correcta de los métodos de análisis e interpretación.

– Comprensión de las obras de arte actuales en el contexto de la generación de un patrimonio.

– Valoración de la singular trascendencia del mercado artístico en el momento actual.

- Concienciación de la importancia de la conservación y restauración del Patrimonio artístico.
- Valoración del papel de la mujer en el arte.
4.4.- Evaluación
Cada vez más, la evaluación es entendida por los docentes como una fase del proceso de aprendizaje, y no sólo como el momento de valoración de los conocimientos adquiridos por el alumnado. El referente final de la evaluación debe ser proporcionar a los alumnos y alumnas una madurez intelectual y humana, así como los conocimientos y habilidades que les permitan desempeñar sus funciones sociales con responsabilidad y competencia. Asimismo, les capacitará para acceder a la formación profesional de grado superior y a los estudios universitarios. 

Además, la evaluación debe llevarse a cabo teniendo en cuenta otras referencias más directas, como los criterios de evaluación establecidos en el propio texto del Real Decreto 1467/2007 de 2 de noviembre (B.O.E nº 266 del 6 de noviembre) y que se adaptarían de la siguiente forma a nuestro proyecto de Historia del arte:

1. Analizar y comparar los cambios producidos en la concepción del arte y sus funciones, en distintos momentos históricos y en diversas culturas. Mediante este criterio se trata de evaluar si el alumnado, después de analizar y contrastar las diferencias en el concepto de arte y sus funciones, asume la complejidad de estos conceptos y comprende las razones de los cambios que se producen en ellos.
Se adquiere estas capacidades a través de los contenidos generales del libro de texto y de sus resúmenes y esquemas de trabajo.
2. Analizar e interpretar obras de arte con un método que tenga en cuenta los elementos que las conforman (materiales, formales, tratamiento del tema, personalidad del artista, clientela, etc.) y la relación con el contexto histórico y cultural en que se producen, expresando las ideas con claridad y corrección formal, utilizando la terminología específica adecuada. Con este criterio se pretende comprobar que se conocen y saben usarse los procedimientos que permites comprender e interpretar las diversas dimensiones de una obra de arte. Igualmente permite comprobar si identifican el lenguaje visual que utilizan y son capaces de interpretarlas a la luz de las características estilísticas, del contexto histórico-cultural o, en su caso, de las peculiaridades del artista.
Se adquieren estas capacidades a través de distintos apartados del manual: 
- Enlace “Cómo se comenta una obra de arte”, en Tema de Introducción de la web. 

- Enlace “El análisis artístico”, en Aplicaciones prácticas del Tema de Introducción de la web. 

- Enlace “El significado de la obra de arte”, en Aplicaciones prácticas del Tema de Introducción de la web. 

- Enlace “Técnicas artísticas”, en Aplicaciones prácticas del Tema de Introducción de la web. 

- Del apartado de Sociología del arte que aparece en todos los bloques temáticos del libro en papel.

- Del enlace de Iconografía de la web.

- De los dos diccionarios, el Glosario del libro de texto y el Diccionario de la web.

- Del enlace de Contextos históricos de la web.
3. Analizar obras de arte representativas de una época o momento histórico, identificando en ellas las características más destacadas que permiten su clasificación en un determinado estilo artístico o como obras de un determinado artista, valorando, en su caso, la diversidad de corrientes o modelos estéticos que pueden desarrollarse en una misma época. A través de este criterio se pretende evaluar si se comprende el concepto de estilo y se reconocen en obras concretas los rasgos característicos más destacados que configuran los estilos artísticos más representativos del arte occidental o, en su caso, las peculiaridades de un determinado artista. Se valorará no tanto la clasificación cuanto la argumentación que se realice para justificar dicha pertenencia, así como la claridad en la exposición de sus ideas y la precisión en el lenguaje.
- A través de los numerosos comentarios monográficos de obras de arte que aparece en el enlace de “Comentarios” de todos los temas de la web.

4. Caracterizar los principales estilos artísticos de la tradición cultural europea describiendo sus rasgos básicos, situarlos en las coordenadas espacio-temporales y relacionarlos con el contexto en que se desarrollan. Con este criterio se trata de valorar que el alumnado posee una visión global de la evolución del arte occidental y es capaz de reconocer los elementos peculiares de cada uno de los estilos artísticos, de situarlos en el tiempo y de ponerlos en relación con su contexto histórico.

- En los contenidos generales del libro de texto y de sus resúmenes y esquemas de trabajo.
- A través de los numerosos comentarios monográficos de obras de arte que aparece en el enlace de “Comentarios” de todos los temas de la web.
5. Contrastar y comparar concepciones estéticas y rasgos estilísticos para apreciar las permanencias y los cambios. Con este criterio se pretende evaluar la percepción y capacidad para valorar procesos de cambio artístico atendiendo a la naturaleza del arte como lenguaje: la diferente concepción de los elementos formales, los nuevos problemas técnicos, el tratamiento de los temas, la incidencia de nuevos usos y funciones que se asocian al arte, etc.
- En los contenidos generales del libro de texto y de sus resúmenes y esquemas de trabajo.
- A través de los numerosos comentarios monográficos de obras de arte que aparece en el enlace de “Comentarios” de todos los temas de la web.

- Del enlace de “Iconografía” de la web.

6. Reconocer y analizar obras significativas de artistas relevantes, con atención a artistas españoles de especial significado, distinguiendo tanto los rasgos diferenciadores de su estilo como sus particularidades. Este criterio tiene por objetivo comprobar la capacidad para valorar el protagonismo de ciertos artistas que han desarrollado en su obra nuevos planteamientos o han abierto vías artísticas inéditas en unas determinadas circunstancias históricas, valorando lo que de innovación o genialidad representa su obra para la Historia el Arte.

- En los contenidos generales del libro de texto y de sus resúmenes y esquemas de trabajo.
- A través de los numerosos comentarios monográficos de obras de arte que aparece en el enlace de “Comentarios” de todos los temas de la web.

- En el enlace “textos” de la web
- En el enlace “El arte y su mundo” de la  web.

7. Explicar la presencia del arte en la vida cotidiana y en los medios de comunicación social. Con este criterio se trata de evaluar en qué medida se sabe aplicar los conocimientos adquiridos para enjuiciar el papel del arte en el mundo actual, su presencia en múltiples aspectos de la vida cotidiana y su consideración como objeto de consumo.

- A través de los numerosos comentarios monográficos de obras de arte que aparece en el enlace de “Comentarios” de todos los temas de la web.

- En el enlace “textos” de la web

- En el enlace “El arte y su mundo” de la  web.

- A través de los temas 17 y 18 del libro de texto y de la web.

8. Observar directamente y analizar monumentos artísticos y obras de arte en museos y exposiciones, previa preparación con información pertinente; apreciar la calidad estética de las obras y expresar, oralmente o por escrito, una opinión fundamentada sobre las mismas. Con este criterio se trata de evaluar en qué medida se saben movilizar los conocimientos previos para preparar una salida o visita y utilizar la observación directa como vehículo de ampliación y matización de sus propios conocimientos y sensaciones estéticas. Se valorará la capacidad para apreciar la calidad estética de las obras de arte objeto de contemplación y análisis, y para expresar sentimientos e ideas propias ante ellas.

A estos criterios de evaluación, añadimos, como característicos del proyecto editorial, los siguientes:

1.
Conocer, respetar y valorar el patrimonio histórico-artístico de la zona de residencia del alumno (En todas las Unidades del Proyecto).

2.
Desarrollar la capacidad crítica ante la obra de arte y ante las valoraciones que a lo largo del tiempo ha despertado entre los especialistas En todas las Unidades del Proyecto) 

3.
Desarrollar y expresar la sensibilidad ante la contemplación de las obras de arte más significativas de los distintos momentos de la Historia (Unidad de Introducción y resto de Unidades).

4.
Utilizar con propiedad el léxico específico de la Historia del Arte (Glosario en el libro y Diccionario en la web.).

4.4.1.- Instrumentos de evaluación.
Los instrumentos de evaluación que se han tenido en cuenta a la hora de plantear este proyecto editorial están condicionados por el hecho de que el alumno de Bachillerato debe ir adquiriendo, sobre todo en el 2º curso cuando está a un solo paso de la enseñanza superior, la suficiente responsabilidad y madurez.

En consecuencia, los instrumentos de evaluación más coherentes resultan de la observación en el aula, de la actitud del alumno hacia la materia y su vocación de aprendizaje y educación de la sensibilidad, de la elaboración de las actividades del texto (que, por supuesto, no tienen una intencionalidad intensiva sino que deberán ser seleccionadas por el propio profesor) y de las pruebas o controles que se establezcan a lo largo del curso.
5. APLICACIÓN PRÁCTICA DEL NUEVO MANUAL                
El proyecto DigitalArt ECIR, como ya se ha comentado reiteradamente, es un manual híbrido que combina un libro de texto en papel y una web asociada. Tanto el libro como la web han sido elaborados, en su estructura y en sus contenidos, por Javier Jiménez Zorzo, Ignacio Martínez Buenaga y Jesús Martínez Verón, componentes del grupo CREHA, dedicado a la divulgación y didáctica de la Historia del arte, y autores a su vez de la web artecreha.com, destinada igualmente a la difusión divulgativa de la Historia del arte, con especial atención a su orientación docente. Son los contenidos de dicha web, artecreha.com, el soporte digital de la web DigitalArt ECIR.

Ambos componentes del proyecto son inseparables y unen sus contenidos en un manual único e indivisible, que por ello mismo requiere de su utilización conjunta. Por ello mismo, tanto el profesor como el alumno que lo empleen, se encontrarán con una herramienta nueva y diferente, cuya aplicación didáctica también será distinta. En todo caso su utilización es fácil y el manejo de ambos recursos de manera simultánea tampoco ofrece ninguna dificultad.

________________________

El libro en papel se ha estructurado en 19 bloques temáticos, 18 más un tema de Introducción, que recorren, como ya hemos visto en capítulos precedentes, todo el currículo de la asignatura de Historia del arte de 2º de bachiller. 

Cada tema se divide en tres apartados: 
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- El primero corresponde a los contenidos básicos, en el que se desarrollan los asuntos principales que deben de explicarse en cada tema.
Se incluyen en este apartado recursos que permiten un fácil conocimiento de los aspectos esenciales del tema y de los conceptos principales que se deben de estudiar. No falta por ello un amplio repertorio gráfico, esquemas y cuadros sinópticos, resúmenes de aula, y un lenguaje sencillo y un desarrollo conceptual breve para facilitar el estudio del mismo.
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- Cuenta además el texto con referencias destacadas de aquellos términos que se definen al final del libo en un glosario o dicccionario de términos artístico que completa el libro en papel.

- El segundo bloque, repasa los contenidos complementarios, que completan el currículo de cada uno de los temas de la asignatura. 
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Resulta el más novedoso, por cuanto añade cuestiones que no suelen tratarse en los manuales para estudiantes, pero que son un complemento necesario a los estudios de Historia del arte: sociología del arte (mecenazgo, consideración social del artista, mercado del arte); restauración y conservación del patrimonio artístico, Teoría del arte, historiografía artística, otros medios de expresión artística, y un apartado específico en cada capítulo dedicado exclusivamente al papel de la mujer en el arte. 
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- El tercer Bloque se refiere a la aplicación práctica de los contenidos estudiados, con ejercicios prácticos variados, desde cuestiones de recordatorio, conceptualización, textos históricos, terminología y análisis iconográfico, etc.

Desde cada capítulo del libro se remite continuamente a los apartados correspondientes de la web, que permiten ampliar cada uno de esos contenidos. Se realiza por medio de una serie de iconos que alertan a profesores y alumnos de los apartados que desde el libro enlazan con la web.

En el apartado de Contenidos Básicos:
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En el apartado de Contenidos Complementarios:
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En el apartado de Aplicación práctica:
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En el Diccionario adjunto:
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Abocetado Técnica artistica en la que la obra se presenta como si fuera un boceto, es decir, en sus lineas generales, sin
terminar completamente

Retrato de Maria Bicknett, John Constable.

(cerrar imagen)

Abocinado Cualquier vano o hueco, cuya anchura aumenta o disminuye progresivamente.
ver imagen

Abside Parte de la iglesia situada en la cabecera, que acoge la mesa de altar y que susle tener planta semicircular.
ver imagen

Absidiolo Capilla adosada radialmente al 4bside principal de un templo.
ver imagen

Acrilico Técnica pictérica, caracteristico del siglo XX, en la que el pigmento se mezcla con resina sintética.




________________________

La web DigitalArt se estructura de forma sencilla y permite una fácil navegación. 

Se divide en los mismos bloques temáticos que se estructura el libro en papel. Ello permite un doble acceso a sus contenidos, o bien a través de cada uno de los temas por separado, o de forma general a través del menú general.
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Desde los temas:
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Cada tema abre una portada que cuenta con los siguientes recursos:
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Uno o varios vídeos de elaboración propia que facilitan una introducción al tema que se estudia.
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Una serie de iconos que remiten a los comentarios monográficos de aquellas obras más importantes del tema.

· Un menú desplegable.

El  menú se estructura de la siguiente forma:

· Se divide en los mismos apartados que el libro en papel para facilitar su interrelación: Contenidos Básicos, Contenidos Complementarios, y sus correspondientes aplicaciones prácticas.
· Se añaden a ellos una serie de enlaces que pueden ser de interés al usuario.

· El menú de contenidos Básicos ofrece los siguientes recursos:



· Un esquema de aula, para facilitar una primera toma de contacto con los contenidos del tema, de forma resumida y esquematizada.

· Contexto histórico. Que encuadra de forma general el momento histórico del estilo artístico que se estudia, con especial atención a los factores históricos que influyen directamente en determinados aspectos de un movimiento artístico concreto

· Comentarios monográficos. Se trata de uno de los recursos principales del Proyecto por cuanto ofrece comentarios rigurosos y exhaustivos de las principales obras de cada periodo artístico. Más de 250 completan el repertorio. Desde los comentarios se abren enlaces a otras secciones que permiten aclarar conceptos y ampliar contenidos directamente.
· Una presentación en power-point. Pensada principalmente para el repaso de imágenes y características de los alumnos. Se trata de un recorrido de cada uno de los temas estudiados en una presentación en power-point.

· Aplicaciones prácticas. Son ejercicios interactivos que completan la serie de actividades y ejercicios del libro en papel.

· El menú de contenidos Complementarios ofrece los siguientes recursos, adaptados en cada caso a los contenidos curriculares de cada tema:


· Textos historiográficos. Selección de textos procedentes en su mayoría de la historiografía más importante de esta materia 

· La mujer en el arte. Se trata de una amplia recopilación de biografías de mujeres artistas, según periodos, que complementa los textos generales de este mismo apartado  de “La mujer en el arte” que se encuentran en el libro en papel.

· El arte y su mundo. Relación de artículos referidos a curiosidades, anécdotas, detalles biográficos, etc, del mundo del arte. 

· Teoría e Historia del arte. Son textos referidos a determinadas críticas de arte, teorías historiográficas o sobre la vida y obra de principales historiadores del arte.

· Fotografía. Relación de la vida y obra los principales fotógrafos y fotógrafas de la historia reciente, repartidos según temas, entre el S. XIX, el S. XX y el momento actual

· Arte y Cine. Se refiere al comentario de aquellas películas que tratan aspectos concretos o biográficos de un periodo de la Historia del arte.

· Videoarte. Solo se encuentra en el tema de arte actual y hace referencia a la vida y obra de los principales artistas dedicados a esta nueva actividad artística

· El resto de enlaces de interés serían los siguientes:



· Contenidos por CCAA. Se trata de tres publicaciones complementarias con los contenidos temáticos propios del currículo de otras tantas Comunidades Autónomas: Comunidad Valenciana, Andalucía y Canarias. Las tres cuentan con una ampliación singular de su temario, que es lo que se desarrolla en esos tres apartados publicados a modo de cuadernillo independiente. Su aportación no se limita al arte de esas regiones, sino que se amplía a otros ámbitos. En este sentido es especialmente interesante el cuadernillo referido a la Comunidad Autónoma de Canarias porque incluye una aproximación a otros artes tales como el arte africano, el arte chino, japonés, hindú, y oceánico (polinesio, melanesio y micronesio), lo que convierte esta publicación en un anexo complementario a la Historia del arte occidental.

· Museo Virtual. Es una de las aportaciones singulares del Proyecto. Se ha diseñado algo parecido a lo que sería un museo imaginario en el que se incluyen las principales sobras de cada periodo artístico. De tal forma que cada sala, a su vez referida a un estilo artístico, abre al usuario imágenes de esas obras, un breve comentario explicativo de las mismas, muy básico y sencillo, y una serie de aplicaciones prácticas relacionadas con ese mismo texto. Es una herramienta de repaso de imágenes y contenidos, pero también una colección de obras de arte para que el alumno valore por sí mismo su belleza o su importancia.


· Arte en red. Son links o enlaces que remiten a los principales museos de España y del mundo, así como a las web relacionadas con la Historia del arte que puedan resultar más útiles e interesantes.


· Iconografía. Recoge una amplia colección de artículos referidos a los temas iconográficos más habituales en la Historia del arte.


· Diccionario de arte. Complementa el glosario del libro en papel, ampliándolo considerablemente y aportando en cada término y junto a su definición, imágenes aclaratorias del mismo.


Se completa la portada con un enlace que remite al formato del libro en papel y que informa de sus características y su índice temático, así como acceso a las redes sociales, facebook y twitter, desde las que también está conectado el proyecto DigitalArt ECIR.



Desde el menú general:

Consta de seis pestañas que se abren en la parte superior de la página:

· Inicio. Remite a la portada de la página web DigitalArt ECIR

· Temas. Despliega el acceso directo a los 18 temas curriculares y el de Introducción
· Contenidos Básicos. A su vez abre otras cinco pestañas:
· Esquemas de aula. Compendia todos los esquemas de aula de todos los temas del curriculum
· Contextos históricos. Compendia todos los Contextos históricos de todos los temas del curriculum
· Comentarios. Compendia todos los comentarios monográficos, por temas, del currículo. Además desde esta opción se accede directamente a la sección “Cómo se comenta una obra de arte”, y que permite aprender los recursos básicos del comentario monográfico de una obra de arquitectura, escultura o pintura.
· Presentaciones. Compendia todos las presentaciones en power-point de todos los temas del curriculum
· Aplicaciones prácticas. Compendia todos los ejercicios prácticos interactivos de todos los temas del currículo
· Contenidos Complementarios. Que abre las siguientes pestañas:
· Textos. Relación de todos los textos, por temas, que pueden encontrarse en la web.
· La mujer en el arte. Relación de todas las biografías de mujeres artistas, por temas, que pueden encontrarse en la web.
· Teoría e historia del arte. Relación de todos los artículos por temas que pueden encontrarse en la web referidas a este apartado
· El arte y su mundo. Relación de todos los artículos referidos a este apartado, según temas, que pueden encontrarse en la web.
· Fotografía. Relación de todas las biografías de fotógrafos y fotógrafas, por temas, que pueden encontrarse en la web.
· Arte y cine. Relación de comentarios a las películas de cine que se han seleccionado en cada tema
· Videoarte. Relación de todas las biografías de artistas dedicados a este género artístico que pueden encontrarse en la web.
· Secciones comunes. Abre las siguientes pestañas:
· Arte en red. Acceso desde este menú principal del apartado de Arte en red.
· Contenidos por CCAA. Acceso desde este menú principal de las tres publicaciones independientes de las Comunidades de Valencia, Andalucía y Canarias.
· Museo Virtual. Acceso desde este menú principal al Museo Virtual.
· Iconografía. Acceso desde este menú principal al apartado de Iconografía
· Diccionario de arte. Acceso desde este menú principal al Diccionario virtual de términos artísticos.

· Videoteca. Con acceso de este menú principal a los principales museos de España y del mundo, y a las web de arte más útiles e interesantes.
La utilización de los dos soportes del manual (el libro en papel y la web asociada) de forma sincronizada permiten un aprovechamiento integral de todos los recursos con que puede contar hoy un alumno de Historia del arte: resúmenes y esquemas de contenidos, explicaciones genéricas de los estilos artísticos, introducción general al comentario de una obra de arte, comentarios exhaustivos de obras concretas, vídeos explicativos, presentaciones en power-point, diccionario de términos artísticos (en forma de glosario en papel y digital), ejercicios de repaso y de aplicación práctica interactivos, contextos históricos, textos historiográficos para su comentario, curiosidades y anécdotas, una amplísima relación de mujeres artistas, comentarios de iconografía, una aproximación a las características y biografías de los principales autores en el ámbito de la fotografía y el videoarte, comentarios de las principales películas de cine relacionadas con la Historia del arte, una aproximación a la Historia del cine, ampliación del curriculo de tres Comunidades Autónomas en otras tantas ediciones independientes, enlaces a los principales museos de España y del mundo, enlaces a las web más importantes de Historia del arte y de didáctica de la Historia del arte, un Museo Virtual, con las obras más significativas de cada estilo glosadas brevemente, y acceso a las redes sociales.
Es difícil encontrar un material tan completo y riguroso, de carácter poco menos que enciclopédico, y que al mismo tiempo pueda manejarse con tanta facilidad y prontitud. Pero es el resultado de combinar el libro tradicional con la aplicación a la didáctica en el aula de las nuevas tecnologías, que en este caso ha contado además con la inestimable aportación de los contenidos recopilados en la web artecreha.com.

6. SOLUCIONARIO DE CONTENIDOS DE APLICACIÓN PRÁCTICA                
Tema Introducción

A.- LOS LÍMITES DEL ARTE:

3.- Valoramos el arte.

Pies de foto:

- Disneyland París.

- Swiss Re Tower. NORMAN FOSTER & KEN SHUTTLEWORTH. LOndres. 2004.

- Mosaico de cerámica valenciana.
- Veleros rojos en Argenteuil. C. MONET. Museo l’Orangerie. París. 1875.

- Concepto espacial. L. FONTANA. Galería de arte del Navigliol. Milán. 1959.

- Miss Ko2. T. MURAKAMI. 1996.

4.- ¿El arte es siempre belleza?

Pies de foto:

- Fachada de la iglesia de Santa María Novella. L. B . ALBERTI. Florencia. 1458-1470.

- Medusa. P.P. RUBENS. Kunsthistorisches Museum. Viena. 1617.

B.- JUEGOS DE PERCEPCIÓN:

1.-¿Por qué dice el título de esta obra, que lo que vemos no es una pipa? 

- La traición de las imágenes. R. MAGRITE. Col. Particular. Ginebra. 1948.
Porque no es una pipa efectivamente, sino la imagen de una pipa.

Tema 1: El arte y la Prehistoria

Ejercicio 1

1.- Escena de caza. Els Cavalls. Valltorta (Castellón). Neolítico

2.- Bisonte. Galería de los polícromos. Cuevas de Altamira (Cantabria). Paleolítico Superior.
Ejercicio 2

Venus de Lespugue. Museo del Hombre. París. Periodo Solutrense.

Ejercicio 4

Bastón perforado con cabeza de caballo incisa. Isturitz (Basses-Pyrénées) Museo de St. Perier. Periodo Magdaleniense.
Ejercicio 5

	
	V
	F

	Los colores se mezclaban con grasa
	V
	

	Los colores se aplicaban con pinceles o con la mano
	V
	

	Los contornos de las figuras primero se grababan y luego se marcaban en negro
	V
	

	Los colores se obtenían vendiendo las pieles de los animales cazados
	
	F


Tema 2: El arte antiguo

Ejercicio 1

1.- Estela de Naramsin. Museo del Louvre.  París. 2250 a.c.- Época acadia.

2.- Patesi Gudea. Metropolitan Museum. New York. Alrededor del 2090 a.c. Periodo Neosumerio.

Ejercicio 2

1.- Doble corona. Hedjet en la parte superior que simboliza el poder sobre el Alto Egipto y Sejemty en la parte inferior que unida a la anterior simboliza el poder sobre el Alto y el Bajo Egipto 

2.- Barba postiza, símbolo de su relación con Osiris.

3.- Cetro Nejej, a modo de flagelo, que también se relaciona con Osiris

4.- Cetro Heka, similar a un cayado, con el que se simbolizaba la autoridad paternalista del faraón, que guiaba a su pueblo como el pastor a su rebaño.

5.- Nemes. Sustituto habitual de la doble corona.
Ampliar contenidos en web: Sección contenidos comunes /Iconografía/Los símbolos del faraón.

Ejercicio 3
Se trata de Lamassus. Toros alados androcéfalos que se colocaban como guardianes de puer​tas y entradas de los palacios asirios y persas, combinando la ferocidad de su cuerpo ani​mal con un rostro humano de psicología incisiva. Los toros ocupaban un lugar preferente en la mitología meso​potámica como símbolos de la fuerza.

1.- Lamassus asirio. Procedente de Jorsabad. British Museum. Londres. S. VIII a.c.

2.- Lamassus persa. British Museum. Londres. S. V a.c.
Tema 3: Arte griego

Ejercicio 1

1.- Venus de Milo. Museo del Louvre. París. S. II a.c

2.- Doriforo. POLICLETO. Original en bronce. Varias copias. 450-440 a.c.

3.- Efebo de Kritios. Museo de la Acrópolis. Atenas. 480.a.c

Ejercicio 3

1.- Templo de Afaya. Egina. S. V. a.c.

2.- Templo de Atenea Niké. CALÍCRATES. Acrópolis de Atenas. S. V a.c. 
3.- Templo de Poseidón. Paestum. Italia. S. V a.c.
Tema 4: Arte romano

Ejercicio 1

Se trata de comparar, estableciendo sus coincidencias y diferencias, entre un templo romano y uno griego:

1.- Templo de Gaius y Lucius (Maison carrée). Nimes. S. I.

2.- Templo de la Concordia. Valle de los Templos. Agrigento. Sicilia. S. V a.c.

Ejercicio 2

Detalle del desfile procesional de la Pax Augusta. Ara Pacis. Roma. S. I a.c.
Ejercicio 3

Las dos pinturas pertenecen a dos momentos diferentes en la evolución de la pintura en la Península itálica.

- La primera, al segundo estilo pompeyano. Villa de Publio Fanlo. Pompeya. S. I a.c. 

- La segunda pertenece al cuarto estilo pompeyano. Escenas bácquicas. Villa de 

  Los Misterios. Pompeya. S. I a.c.

Tema 5: El primer arte cristiano. Arte paleocristiano y arte bizantino

Ejercicio 2

Pantocrátor. Catedral de Cefalú. Sicilia. S. XII.

Ampliar contenidos en web: Sección contenidos comunes /Iconografía/Pantocrátor.

Ejercicio 3

Los dos son mausoleos y los dos pertenecen al arte Paleocristiano, aunque su construcción y solución arquitectónica es muy diferente:
- Mausoleo de Gala Placidia. Rávena. S. V.

- Mausoleo de Santa Constanza. Roma. Bóveda del deambulatorio. S. IV.

Tema 6: El arte musulmán

Ejercicio 1

El primer arco de herradura pertenece al modelo conocido como “arco califal cordobés del S.IX”. Pertenece a la Puerta de San Esteban. Antigua Bab al-Wuzara o Puerta de los Visires. Mezquita de Córdoba. S. VIII

El segundo pertenece al modelo conocido como “arco califal cordobés del S. X”. La imagen pertenece al Mihrab de la Mezquita de Córdoba, construido en época de Al Hakam II. S. X.

Tema 7: Arte románico

Ejercicio 1

Se trata de dos esculturas románicas, pero manifiestan muchas diferencias. Una es una talla exenta de imaginería románica y la otra una pieza de escultura monumental adaptada al marco arquitectónico.

La primera responde a todos los recursos plásticos y convencionalismos de la escultura románica, la segunda supone un avance revolucionario en las características de la plástica románica que se adelanta al estilo gótico.

1.- Cristo de Batlló. MNAC. Barcelona. S. XII:

2.- Jambas del Pórtico de la Gloria. MAESTRO MATEO. Catedral de Santiago de Compostela. S. XII.

Ejercicio 2

Frontal de San Esteban de Guils. Museo del Prado. Madrid. S. XIII:

1.- Pantocrátor rodeado del Tetramorfos.

2.- Lapidación de San Esteban

3.- Pareja de apóstoles

4.- Entierro de San Esteban

5.- Otra pareja de apóstoles
Tema 8: Arte gótico

Ejercicio 1

Se trata de comparar todas las diferencias y coincidencias que se establecen entre las características de una Virgen gótica y otra románica.

1.- Virgen Blanca. Catedral de Toledo. S. XIV

2.- Virgen de Iguacel. Museo diocesano de Jaca (Huesca). S. XII.

Ejercicio 2

1.- La Anunciación. ROGER VAN DER WEYDEN. Museo del Louvre. Hacia 1440.

2.- Retablo de la Anunciación. SIMONE MARTINI. Museo Uffizi. Florencia. 1333.
Ampliar contenidos en web: Sección contenidos comunes/Iconografía/La Anunciación.

Tema 9: Quattrocento y Cinquecento. Arte del Renacimiento

Ejercicio 1

David. DONATELLO. Museo Bargello. Florencia. 1430.

Ejercicio 2

Las tres pertenecen al ámbito de la Pintura veneciana.
1.- Dánae. TIZANO. Museo Nazionale de Capodimonte. Nápoles. 1545.

2.- Venus dormida o Venus de Dresde GIORGIONE. Gemäldegalerie Alte Meister. Dresde. 1510.
3.- Venus de Urbino. TIZIANO. Museo Uffizi. Florencia. 1538.

Ampliar contenidos en web: Sección contenidos comunes/Iconografía/La Anunciación// 
Sección contenidos básicos/Tema 9/Comentarios/Venus de Urbino 

Ejercicio 3

Las dos obras son de Leonardo da Vinci. La primera mantiene aún los procedimientos de la perspectiva geométrica o lineal. En la segunda se introduce su personal aportación de perspectiva aérea.

1.- La Anunciación. LEONARDO DA VINCI. Uffizi. 1445.
2.- La Virgen y el niño con Santa Ana. LEONARDO DA VINCI. Louvre. 1510.

Ejercicio 4

1.- David. DONATELLO. Museo Bargello. Florencia. 1430.

2.- David. ANDREA DEL VERROCHIO. Museo nacional del Bargello. Florencia. 1475

3.- David. MIGUEL ÁNGEL BUONARROTI. Academia. Florencia. 1504.

Ampliar contenidos en web: Sección contenidos comunes/Iconografía/Iconografía de David

Tema 10: Manierismo y Renacimiento en Europa

Ejercicio 1

Piedad del Vaticano. MIGUEL ÁNGEL BUONARROTI. San Pedro del Vaticano. Roma 1499.

Piedad Rondanini. MIGUEL ÁNGEL BUONARROTI. Museo del palacio Sforzesco. Milán 1564.
Ejercicio 2

Traslado de Cristo muerto. PONTORMO. Capilla Capponi en Santa Felicitá. Florencia. 1526-1528.
Ejercicio 3

La Trinidad. EL GRECO. Museo el Prado. Madrid. 1579.

Tema 11: Barroco en Europa

Ejercicio 3

Apolo y Dafne. G.L. BERNINI. Galería Borghese. Roma. 1622-1625.

Ampliar contenidos en web: Sección contenidos comunes/Iconografía/Apolo y Dafne

Ejercicio 4

Rapto de Proserpina G.L. BERNINI. Galería Borghese. Roma. 1622.

Rapto de las hijas de Leucipo. P.P. RUBENS. Alte Pinakothek. Munich. 1616.
Ampliar contenidos en web: Sección contenidos comunes/Iconografía/Rapto de Proserpina

Ampliar contenidos en web: Sección contenidos comunes/Iconografía/Rapto de las hijas de Leucipo

Tema 12: Barroco en España

Ejercicio 1

1.- Cristo de la Clemencia. J. MARTÍNEZ MONTAÑÉS. Catedral de Sevilla. 1603. ESCUELA ANDALUZA.

2.- Cristo yacente de El Pardo. GREGORIO FERNÁNDEZ. Convento de los Padres Capuchinos. Madrid. Hacia 1615. ESCUELA CASTELLANA
Ejercicio 2

La primera se relaciona con el TENEBRISMO y la segunda con el NATURALISMO BARROCO.
Ejercicio 3

Inmaculada Concepción de Soult. B. E. MURILLO. Museo del Prado. 1678.

Ampliar contenidos en web: Sección contenidos comunes/Iconografía/Inmaculada Concepción: Iconografía

Ejercicio 4

La fragua de Vulcano. VELÁZQUEZ. Museo del Prado. 1630.

Ampliar contenidos en web: Sección contenidos comunes/Iconografía/En la fragua de Vulcano

Tema 13: Neoclasicismo y el arte de Goya

Ejercicio 1

1.- La Madeleine. A.P. VIGNON. París. 1805.
ARQUITECTURA NEOCLÁSICA

2.- Templo de Gaius y Lucius (Maison carrée). Nimes. S. I. ARQUITECTURA ROMANA
Ejercicio 2

1.- Las Tres Gracias. A. CANOVA. Victoria & Albert Museum. Londres. 1817.
2.- Las Tres Gracias con la flecha de Cupido y Cupido jugando con  una lira. B. THORVALDSEN. Museo Thorvaldsen. 1842.
Ejercicio 4

1.- La gran odalisca. J.A. DOMINIQUE INGRES. Louvre. 1814.
2.- El rapto de las Sabinas. J.L. DAVID. Louvre. 1799.
Tema 14: S. XIX: Artes plásticas.
Ejercicio 1

a.- La libertad guiando al pueblo. E. DELACROIX. Museo Louvre-Lens. 1830.

b.- El juramento de los Horacios. J.L. DAVID. Louvre. 1785.

El texto se refiere al segundo cuadro.

Ejercicio 2

a.- La Catedral de Chartres. C. COROT. Museo d’Orsay. París. 1830.

b.- El Angelus. J.F. MILLET. Museo d’Orsay. París. 1859.

c.- El taller. G. COURBET. Museo d’Orsay. París. 1855.

Tienen en común que todas ellas pertenecen al movimiento pictórico del Realismo.
Tema 15: S. XIX: Arquitectura.
Ejercicio 1

1.- Almacenes Carson Pirie & Scott. L. SULLIVAN. Chicago. 1899-1904. Escuela De Chicago
2.- Casa Milá (La “Pedrera”). A GAUDÍ. Barcelona. 1906-1910. Modernismo
3.- Teatro de la Ópera. Ch. GARNIER. París. 1861-1875. ECLECTICISMO
Tema 16: S. XX: La época de las Vanguardias.
Ejercicio 3

1.- La Virgen castigando al Niño Jesús ante tres testigos: André Breton, Paul Eluard y el pintor. MAX ERNST. Museo Ludwig de Colonia. 1926 

Ampliar contenidos en web: Sección contenidos comunes/Iconografía/Iconografía surrealista de la Virgen María

Ejercicio 4

1.- Héctor y Andrómaca. G. DA CHIRICO. Col. Particular. 1917 (segunda versión en 1946). 
Ampliar contenidos en web: Sección contenidos comunes/Iconografía/Héctor y Andrómaca

Tema 17: S. XX: Segunda mitad de siglo.
Ejercicio 2

El orden cronológico sería el siguiente:

c.- Teatro de la Ópera. JON UTZON. Sidney. 1973.

d.- Centro G. Pompidou. R. ROGERS & R. PIANO. París. 1977 

a.- Casa de su madre. R. VENTURI. Philadelphia. 1982.
b.- Museo Guggenheim. F. O. GHERY. Bilbao. 1997.

Ejercicio 3

1.-El peine de los vientos. E. CHILLIDA. San Sebastián. 1977. 
2.- El grito nº 7. A. SAURA. Museo Nacional Centro de Arte Reina Sofía. 1959. 
Los dos autores inician su carrera dentro del movimiento artístico del INFORMALISMO en España.

7. APUNTES DE BIBLIOGRAFÍA                
La Bibliografía ocupada en la variedad de temas estudiados en este tema es amplísima, como se comprenderá.  Por ello se ha hecho un resumen de la misma dividiéndola en sus correspondientes apartados. En primer lugar es aconsejable la lectura de aquellas obras de carácter general que atienden en conjunto a la intención de este bloque, es decir las teorías sobre la Historia del Arte y los fundamentos del lenguaje formal del arte. En este sentido cabría destacar  dos obras fundamentales de referencia obligada:  FREIXA,M & OTROS: Introducción a la Historia del arte. Fundamentos teóricos y lenguajes artísticos. Barcanova. Barcelona 1991 y BORRÁS GUALIS,G.M : “Teoría del arte I”. En Conocer el Arte. Historia 16.   Madrid 1996 . Anterior a éstas y asimismo de sumo interés por ser uno de los primeros ensayos sobre estas cuestiones debe considerarse también: BORRÁS GUALIS,G.M-ESTEBAN LORENTE,J.F-ÁLVARO ZAMORA,Mª.I: "Introducción general al arte".  Madrid 1984. Un carácter eminentemente didáctico, son los dos libros del profesor de la colección Lo mejor del arte, cuyos contenidos son exclusivamente prácticos y están dedicados a profundizar en los distintos aspectos que nos permitan introducirnos en el lenguaje artístico: MARTÍNEZ BUENAGA,I: Lo mejor del arte. Libro del profesor. I y II. Historia 16. Madrid 1998. Se podrían añadir en este apartado aquellas obras que nos han servido de apoyo y referencia en numerosas ocasiones, en este sentido han resultado una fuente de obras artísticas y referencias, los catálogos publicados por los principales museos del mundo; tampoco se pueden obviar muchos de los manuales al uso que actualmente se utilizan en el ámbito de las enseñanzas medias y la Universidad; páginas web dedicadas en general al mundo del arte, que hay ya numerosísimas, así como a las web de los museos del mundo, y asimismo debemos una referencia especial a la revista Descubrir el arte, sin duda una de las que actualmente ha dinamizado más este tipo de publicaciones. Otros aspectos más puntuales en la utilización de distintos recursos artísticos se encontrarían en NAVARRO DE ZUVILLAGA,J: Mirando a través. Ed. Del Serbal. Barcelona 2000; PLAZY,J: Historia del arte en imágenes. Nerea. Hondarribia.2001; MOLINUEVO,J.L: A qué llamamos arte. El criterio estético. Ediciones Universidad. Salamanca; en la misma línea: FEELAND,C: ¿Pero esto es arte?. Madrid. Cátedra. 2003; o  BERGER,J: Modos de ver. Gustavo Gili. Barcelona. 2000, es una de las últimas entregas de este autor que con anterioridad había realizado otras introducciones al lenguaje artístico y en especial al campo de la pintura; CRISPOLTI,E: Cómo estudiar el arte. Celeste Ediciones. Madrid. 2001, es una propuesta didáctica al respecto; SANZ,J.C & GALLEGO,R: Diccionario Akal del color. Akal. Madrid 2001, dedicado al protagonismo del color en todos los ámbitos, pintura, cerámica, infografía, fotografía, etc; y otras experimentaciones didácticas, como BOROBIO,L: Historia sencilla del arte. Rialp. Madrid 2002; O PRETTE,C & DE GIORGIS,A: Historia ilustrada del arte. Susaeta ed. Madrid 2002; y más recientes: FERNÁNDEZ POLANCO,A: Formas de mirar en el arte actual. Edilupa. Madrid 2004; y SCHNEIDER,L: Explorar el arte. Blume. Barcelona. 2004. Asimismo, los propios autores de este mismo texto han realizado una nueva experimentación didáctica interactiva sobre soporte en formato CD para cursos a distancia en Internet: GRUPO CREHA: (JIMÉNEZ ZOERZO,J MARTÍNEZ BUENAGA I & MARTÍNEZ VERÓN,J): Historia del Arte. Aulas Mentor. Centro Nacional de Información y Comunicación Educativa (CNICE). Ministerio de Educación, Cultura y Deporte. Madrid 2004. Los mismos autores son responsables asimismo de los materiales didácticos de Historia del arte en la ESO e Historia del arte en Bachillerato para el Proyecto WikiDidácTICa Buenas PracTICas 2.0 del Instituto Nacional de Tecnologías Educativas y de Formación del Profesorado (INTEF), dependiente del Ministerio de Educación. 2010. Un mismo carácter divulgativo y ameno tiene la publicación: GRUPO CREHA: (JIMÉNEZ ZORZO,J MARTÍNEZ BUENAGA I & MARTÍNEZ VERÓN,J): Historias de la Historia del arte. Libro electrónico (e-book). Zaragoza 2011, que introduce además el soporte de las nuevas tecnologías a la bibliografía general sobre Historia del arte
Sobre consideraciones relativas a la teoría del arte y al papel de la historia del arte y muy especialmente del historiador del arte, sigue siendo una obra de cabecera a pesar del tiempo transcurrido la de LAFUENTE FERRARI,E : La fundamentación y los problemas de la historia del arte. Instituto de España. Madrid 1985 (1951). Un carácter más técnico relacionado con técnicas artísticas en general y por ello con el lenguaje formal de las distintas disciplinas del arte tiene la de  FERNÁNDEZ ARENAS,J : “Introducción a la conservación del patrimonio y técnicas artísticas”. Ariel. Barcelona. 1996; y RIVERA,J & ÁVILA,A & MARTÍN ANSÓN,M.L : Manual de técnicas artísticas. En Conocer el arte. Vol 20 Historia 16. Madrid 1997. También FUGA,A: Técnicas materiales de arte. Electa-Diccionarios de arte. Barcelona 2004. Una ampliación sobre las teorías historiográficas habidas en la Historia del arte: MARÍAS,F : Teoría del arte II. En Conocer el Arte. Historia 16. Madrid 1996 y KULTERMANN,U : Historia de la historia del arte. Akal. Madrid 1996. Sobre los géneros artísticos en general léase RAMÍREZ,J.A : Cómo escribir sobre arte y arquitectura. Ed. Del Serbal. Barcelona 1996.
Una aportación de enorme interés, sobre todo en el campo docente, es la de aquellos volúmenes que han sintetizado fuentes y documentación relativa al ámbito de la historia del arte en cualquiera de sus formas. Entre otras obras habría que destacar principalmente las siguientes: BARASCH,M: "Teorías del arte. De Platón a Winckelmann". Alianza. Madrid1991; BOZAL,V: Historia de las ideas estéticas y de las teorías artísticas contemporáneas. II Vols. Visor. Madrid 1996 y YARZA,J. et alt: "Fuentes y documentos para la Historia del Arte". 8 Vols.Barcelona 1982; recientemente se ha publicado un nuevo compendio documental: YARZA,J : Fuentes de la Historia del arte I. En Conocer el arte. Vol 21. Historia 16. Madrid 1997; y CALVO SERRALLER,F : Fuentes de la Historia del arte II. En Conocer el arte. Vol 22. Historia 16. Madrid 1997; y CALVO SERRALLER,F & PORTÚS,J : Fuentes de la Historia del arte II. En Conocer el arte. Vol 22. Historia 16. Madrid 2001. En el mismo sentido y con un carácter más puntual también se ha trabajado con CARMONA MUELA,J: Iconografía clásica. Istmo. Madrid 2000; CARMONA MUELA,J: Iconografía cristiana. Istmo. Madrid 1998; GONZÁLEZ GARCÍA,A & CALVO SERRALLER,F & MARCHÁN FIZ,S: Escritos de arte de vanguardia. 1900-1945. Istmo. Madrid 1999; DA VINCI,L: Tratado de pintura. Edición de Ángel García. Akal. Madrid 1998; VASARI,G: Las vidas. Cátedra. Madrid 2002

En este bloque se han estudiado también las distintas teorías del arte desarrolladas a lo largo de la historia, algunas de cuyas obras deben seguir considerándose una referencia obligada por su valor histórico. Así ARNHEIM,R: "Arte  percepción visual". Alianza. Madrid 1985; FRANCASTEL,P: "Sociología del arte". Alianza. Madrid 1984. IDEM: "Pintura y sociedad". Cátedra. Madrid 1984; GOMBRICH,H & HOCHBERG,J & BLACK,M : Arte, percepción y realidad. Paidós. Barcelona 1996 (1973) ; HAUSER,A: "Historia social de la literatura y el arte". Madrid. (varias ediciones) ; PANOFSKY,E: "El significado de las artes visuales". Alianza. Madrid 1985, o WÖLFFLIN,H: "Conceptos fundamentales en la Historia del Arte". Madrid 1985 (1924).

Estos mismo postulados teóricos han dado lugar a manuales de enorme tradición y peso en la formación docente de muchas generaciones de estudiantes de Historia del Arte: GOMBRICH,H: "Historia del arte". Alianza. Madrid 1979; HATJE,U: "Historia de los estilos artísticos". 2 Vols. Istmo. Madrid 1971 o HUYGUE,R: "El arte y el Hombre". Planeta. Barcelona 1966, entre otros.

En cuanto a la bibliografía relativa al estudio formal de las distintas disciplinas que debe estudiar la Historia del Arte, la lista de obras recomendadas aún podría ser mucho mayor. Por ello, a parte de recomendarse la lectura de las obras integradas en el grupo de obras generales citadas al principio de este capítulo de bibliografía se podrían citar otras y como más significativas las siguientes: En el campo de la arquitectura una obra de carácter teórico que incluye también abundante documentación histórica al respecto, como KRUFT,W-H: "Historia de la teoría de la arquitectura". 2 Vols. Alianza. Madrid 1990. Una visión de las teorías de la estética referidas al campo de la arquitectura sería la de SCRUTON,R: "La estética de la arquitectura". Madrid 1985. Otra de tipo más general y con una clara vocación didáctica sería PERELLÓ,A.M: "Las claves de la arquitectura". Arín. Barcelona 1987, y por último uno de los libros más influyentes que se han escrito sobre el lenguaje de la arquitectura y que por lo mismo se recomienda vivamente: ZEVI,B: "Saber ver la arquitectura". Barcelona 1978; Más actuales se podrían considerar como obras generales y didácticas GLANCEY,J: Twentieth-Century Architecture. Carlton Books. Londres. 1998; BABORSKY,M.S: Siglo XX. Arquitectura. Electa. Madrid 2001;JODIDIO,Ph: Building a new millenium. Taschen. Colonia. 2000; TIETZ,J: Historia de la arquitectura del S. XX. Könemann. Colonia. 1998; GYMPEL,J: Historia de la arquitectura. De la Antigüedad a nuestros días. Könemann. Colonia. 1996. 

Sobre escultura una obra general como MARTIN GONZALEZ,J.J: "Las claves de la escultura". Arín Barcelona 1986; y una obra fundamental en la historiografía sobre escultura : WITTKOWER,R: "La escultura, procesos y principios". Alianza. Madrid 1980; A éstas pueden añadirse otras de tipo divulgativo: VVAA: Sculpture. Taschen. Colonia.1991. Vols I y II; VVAA: Sculpture. From antiquity to the present day. Taschen. Colonia. 2002 (edición en un solo volumen); FLYNN,T: El cuerpo en la escultura. Akal. Madrid 2002. 
Sobre pintura aún se ha escrito mucho más por lo que un resumen de obras básicas aún resulta más temerario. Como obras generales véanse ARGAN,G.C: "Comprender la pintura". Barcelona 1969 e IDEM: "El arte moderno". 2 Vols; TRIADO,J.R: "Las claves de la pintura". Arín. Barcelona 1986; WOODFORD: "Cómo mirar un cuadro". Barcelona 1985. Entre las obras escritas por los propios pintores y que aportan importantes conocimientos sobre el tema también las hay en gran número, pero por su valor histórico y su contribución al estudio del lenguaje formal de la pintura hemos destacado KANDINSKY,V: "Punto y línea sobre el plano". Barcelona 1971; BELL,J: ¿Qué es la pintura? Representación y arte moderno. Galaxia-Gutenberg. Barcelona. 2001; LUCIE-SMITH,E: Artes visuales en el S. XX. Könemann. Colonia.2001; BECKETT,W: Historia de la pintura. Blume. Barcelona 1995: STURGIS,A: Entender la pintura. Blume. Barcelona 2002. Más orientados al arte contemporáneo: VVAA: Art at the turn of the millenium. Taschen. Colonia 1999; HUGHES,R: El impacto de lo nuevo. Galaxia Gutenberg. Barcelona 2000; 

Sobre Urbanismo atiéndase a lo escrito por uno de los más reconocidos especialistas sobre el tema en nuestro país: BONET CORREA,A: "Las claves del urbanismo". Arín. Barcelona 1989.

Sobre artes decorativas vuelvo a remitir a tres obras ya citadas que incumben esta cuestión en capítulos especializados y con un indudable interés y atención FREIXA,M & OTROS : Introducción a la Historia del arte. Fundamentos teóricos y lenguajes artísticos. Barcanova. Barcelona 1991; BORRÁS GUALIS,G.M-ESTEBAN LORENTE,J.F-ÁLVARO ZAMORA,Mª.I: "Introducción general al arte".  Madrid 1984 y FERNÁNDEZ ARENAS,J : “Introducción a la conservación del patrimonio y técnicas artísticas”. Ariel. Barcelona. 1996; BELL,J: ¿Qué es la pintura? Representación y arte moderno. Galaxia-Gutenberg. Barcelona. 2001; LUCIE-SMITH,E: Artes visuales en el S. XX. Könemann. Colonia.2001; BECKETT,W: Historia de la pintura. Blume. Barcelona 1995: STURGIS,A: Entender la pintura. Blume. Barcelona 2002. Más orientados al arte contemporáneo: VVAA: Art at the turn of the millenium. Taschen. Colonia 1999; HUGHES,R: El impacto de lo nuevo. Galaxia Gutenberg. Barcelona 2000; 

Sobre medios visuales de comunicación de masas podría citarse como obras generales, RAMÍREZ, J.A: Medios de masas e historia del arte. Cátedra. Madrid. 1992 (1976), y GUBERN,R : medios icónicos de masas. En Conocer el arte.Vol.15 Historia 16. Madrid 1997. Dedicadas preferentemente al cine: GUBERN,R : La mirada opulenta. Exploración de la iconosfera contemporánea. Gustavo Gili. Barcelona. 1987 PORTERM,M & GONZÁLEZ,P : Las claves del cine. Arín. Barcelona 1988. IDEM: Las claves de la historia del cine. Arín. Barcelona. 1988; y SÁNCHEZ VIDAL,A : Historia del cine. En Conocer el arte. Vol 14 Historia 16. Madrid 1997; VVAA: Aula de cine (I y II). Universidad de Murcia. Murcia. 2003. Dedicadas a la fotografía: FREUND,G: La fotografía como documento social. Gustavo Gili. Barcelona. 2001; NEWHALL,B: Historia de la fotografía. Gustavo Gili. Barcelona. 2002; BAVISTER,S: Fotografía digital. Guía básica para el aficionado. Cúpula. Barcelona 2000, dirigida a esta nueva modalidad de la fotografía; L’ECOTAIS DE,E: Man Ray. Taschen. Colonia. 2001, una monografía muy especial con atención a elementos generales del lenguaje fotográfico. Una recopilación sobre la historia de la fotografía: SOUGEZ,M-L & PÉREZ GALLARDO,E: Diccionario de Historia de la fotografía. Madrid. Cátedra. 2003. En cuanto al cartel ENEL,F : El cartel. Lenguajes, funciones, retórica. Valencia 1974; BARNICOAT,J: Los carteles, su historia y su lenguaje. Gustavo Gili. Barcelona. 2000; VVAA: El cartel Moderno Francés. Aldeasa. Madrid 2001. Para el cómic: EISNER,W: El cómic y el arte secuencial. 1996.

Finalmente añadir algunos referentes a uno de los capítulos más singulares y más importantes también de este proyecto, el del papel de la mujer en el arte. Podrían citarse COMBALÍA,V: Amazonas con pincel. Destino. Madrid. 2006; y GRUPO CREHA: (JIMÉNEZ ZOERZO,J MARTÍNEZ BUENAGA I & MARTÍNEZ VERÓN,J):  Mujeres artistas. La mujer en la Historia del arte desde el S. XIV al XXI. Libro electrónico (e-book). Zaragoza 2011.
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