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LENGUAJES ARTÍSTICOS Y COMUNICACIONALES 

 

3º AÑO T.M. y T.T. 

 

HACIA UNA DEFINICIÓN DE CULTURA. 
 

Origen del término Cultura:  

 

La palabra cultura proviene del participo pasivo de un verbo latino que puede conjugarse de la 

siguientes manera: “colo, colis, colere, colui, cultum”, el cual significa: cultivar, cuidar, tener 

cuidado, prestar atención (Lerma-Martínez, 2005, págs. 25-26). Así pues, en distintas etapas de la 

vida del hombre, el término ha sido usado en diversos sentidos. 

 

 

Algunas definiciones: 

 

Cultura: es todo aquello, material o inmaterial (creencias, valores, comportamientos y objetos 

concretos), que identifica a un determinado grupo de personas, y surgen de sus vivencias en una 

determinada realidad. Dicho de otro modo, cultura es la manera como los seres humanos 

desarrollamos nuestra vida y construimos el mundo o la parte donde habitamos; por tanto, cultura es 

el desarrollo, intelectual o artístico. Es la civilización misma.  Dra. María Gabriea P. Flores  

 

Cultura: Conjunto complejo que incluye conocimiento, creencias, arte, moral, leyes, costumbres y 

varias otras aptitudes y hábitos adquiridos por el hombre como miembro de una sociedad.  

Edward B. Tylor. Antropólogo  Inglaterra 1871   

 

Cultura: Se refiere al progreso del individuo que desarrolla todas sus potencialidades gracias a la 

aplicación de su inteligencia y talentos; mentalidades de un grupo humano.  Concilio Vaticano 

Segundo Italia 1959 

 

Cultura: Una estructura de significados, transmitidos históricamente, materializados 

simbólicamente, para comunicar y desarrollar el conocimiento humano y las actitudes para la vida; 

una lógica informal de la vida real y del sentido común de una sociedad que funciona también como 

control. Clifford Geertz Antropólogo estadounidense 1988 

 

Cultura: “el conjunto de procesos donde se elabora la significación de las estructuras sociales, se la 

reproduce y transforma mediante operaciones simbólicas”. Nestor García Canclini escritor, 

profesor, antropólogo y crítico cultural argentino Políticas culturales en América Latina, Grijalbo, 

México, 1989. 

 

 

 

¿Pero la cultura es siempre la misma? 

Las diferentes sociedades adoptan distintas formas de vivir.  El término cultura refiere a la forma de 

vida de cualquier sociedad y esta forma no es siempre la misma, varía a lo largo de los años aunque 

estemos hablando de un mismo lugar geográfico y con más razón si nos mudamos de lugar. La 

cultura de nuestro territorio no es la misma en la época precolombina, en el 1600, en el 1900 o en el 
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2019. Tampoco nuestra cultura es igual a la de un país árabe, africano o europeo, ni siquiera los 

rasgos de nuestra cultura rosarina es la misma que la jujeña y hasta se diferencia la cultura de uno a 

otro barrio de una misma ciudad. Por este motivo es importante entender que no hay una única y 

válida forma de vivir, hay que saber que el ser humano crece bajo la influencia cultural del contexto 

en el que le toca nacer, por lo que es importante ver al otro despojado de nuestros prejuicios 

culturales, para no caer en el error de invalidar la forma de vivir del otro. Ninguna cultura es mejor 

o peor, es diferente. La creencia en la superioridad de una determinada cultura por sobre las otras ha 

justificado y promovido a lo largo de la historia, todo tipo dominación, opresión y colonialismo.  

Existen numerosos cuentos sobre costumbres ajenas. Herodoto (historiador griego), por ejemplo, 

era un gran narrador de descripciones de culturas, llegando a contar algunas de las más notables 

diferencias entre las costumbres griegas y egipcias, expresando verdadera sorpresa sobre aquellos 

“bárbaros” que se retiraban al interior de sus casas para satisfacer sus funciones excretoras en lugar 

de hacerlo en la calle, a la manera “civilizada” de los griegos. 

 

También podemos mencionar cómo las convenciones de género son una construcción cultural, no 

siempre los hombres y mujeres se ocuparon de las mismas cosas, en otras sociedades los roles que 

muchos todavía consideran como “naturales” para cada sexo, estaban invertidos. No siempre 

algunos colores estuvieron asignados para hombres o para mujeres. En este momento histórico 

podemos ver cómo desde la reflexión y la crítica hacia lo que consideramos desigual e injusto y que 

durante muchos años se consideró como “normal”, puede transformarse. Aspectos de la cultura que 

ya no consideramos válidos comienzan a quebrarse y aparecen otros nuevos y de esta forma, a 

veces de maneras conscientes y otras de forma un poco más invisibles la cultura va cambiando, se 

transforma, va adquiriendo aspectos nuevos y rechazando otros. La cultura no solo representa una 

sociedad, también produce sentido, reelaborando e imaginando nuevas estructuras sociales. 

 

 

¿Pero qué cosas conforman una cultura? 

Todas aquellas que el ser humano conoce y realiza, desde tocar el piano hasta cómo lavar los platos 

o conducir un auto. Desde una obra de arte hasta la pasión por el fútbol. Tu forma de vestir, la 

música que escuchas, los modales, los valores morales, la conducta, los saberes. Los sentimientos 

que te generan tal o cual cosa, etc. 

Y por lo tanto todas estas conductas que configuran una cultura en particular se aprenden , se 

comparten, se transmiten y se transforman, entre los miembros de una sociedad, de generación a 

generación. Es nuestra herencia social. 

No existen sociedades ni individuos que carezcan de cultura. Toda sociedad posee una cultura, por 

muy sencilla que sea y todo ser humano es culto en el sentido de que es portador de saberes de una 

u otra cultura.  

Así mismo es importante mencionar que la modernidad, la expansión de las culturas europeas y las 

inmigraciones  han conformado sociedades no homogéneas por lo que es fundamental comenzar a 

pensar en términos como multiculturalidad y sociedades heterogéneas, como así también la 

globalización ha conformado culturas híbridas generadas y promovidas por las nuevas tecnologías 

comunicacionales. 
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Aspectos de la cultura 

 Es una característica propia de los seres humanos, siendo los únicos seres capaces de 

crearla y transmitirla. 

 Es un acto fundamental de la sociedad humana, y solo puede desarrollarse en sociedad. 

Proporciona el componente básico de referencia que identifica a las sociedades y otorga a 

los individuos sentido de pertenencia a la comunidad. 

 Es una adquisición. No es algo con lo que el hombre nace, es algo en lo que se le educa. Es 

necesario que existan procesos de aprendizaje y de socialización. Esto significa que, para 

que un individuo aprenda una cierta cultura, es necesario que existan sistemas de 

transmisión adecuados. 

 Está articulada institucionalmente, de tal manera que en toda sociedad existen pautas 

culturales determinadas. 

 Facilita la adaptación del hombre al medio físico. Mediante la cultura el ser humano crea un 

ambiente propio que le proporciona autonomía y libertad de posibilidades sobre la 

naturaleza. 

 

 

 

Arte: Algunas definiciones 

 

"El arte es la expresión de los más profundos pensamientos por el camino más sencillo."  Albert 

Einstein  

 

"El arte es la libertad del genio."   Adolf Loos  Arquitecto austríaco. 

 

"La Obra de Arte debe contribuir a expandir la conciencia de quien la crea y de quien la 

contempla."   Francisco Brualla  

 

 Arte (del latín ars) es el concepto que engloba todas las creaciones realizadas por el ser humano 

para expresar una visión sensible a cerca del mundo, ya sea real o imaginario. Mediante recursos 

plásticos, lingüísticos o sonoros, el arte permite expresar ideas, emociones, percepciones y 

sensaciones 

 

El arte es toda forma de expresión de carácter creativo que puede tener un ser humano. Se trata de 

expresar lo que una persona siente a través de una infinidad de formas y técnicas. 

Fuente: https://concepto.de/arte/#ixzz5iBWYtWfs 

 

  El arte es una actividad consciente del ser humano y que conforma la cultura de la cual emerge. Se 

manifiesta a través de diversos lenguajes, las artes visuales, la música, el teatro, la danza, la 

literatura, la fotografía, el cine, etc. donde trabajadores del arte producen y expresan sus ideas y 

sensaciones, sus inquietudes y búsquedas personales y sociales. 

  El hombre por medio de la producción artística satisface sus necesidades estéticas de 

conocimiento, manifiesta su ideología, su subjetividad, su visión de la realidad. Le permite articular 

el vínculo existente entre su personalidad, la estructura cultural de la época y el medio social al que 

https://concepto.de/arte/#ixzz5iBWYtWfs
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pertenece, que de alguna manera lo condiciona pero al que interpela, trasciende y modifica; es el 

único capaz de producirlo y disfrutarlo.  

  El espectador de una obra de arte puede experimentar todo tipo de sensaciones, emociones e ideas, 

por lo que se pueden dar las más variadas reflexiones en torno a la obra. 

Las valoraciones y los actos estéticos están presentes en nuestra vida cotidiana. El placer, el gusto, 

lo bello, lo feo, la creatividad y la imaginación están incorporados a nuestras acciones y usos más 

frecuentes. Como así también se puede usar la palabra arte en varios sentidos. Se habla del arte de 

vivir, el arte de escribir, de cocinar, de jugar al futbol, el arte de pensar, “arte” significa en este 

sentido una cierta virtud o habilidad para hacer o producir algo. 

  El objeto de arte presenta un proceso de elaboración o conformación de un objeto material que 

expresa y comunica  sentimientos e ideas de manera objetiva. (Stokoe, P. 1990; Terigi, F. 1998).  

  Hoy en día, gracias al avance de los elementos multimediales y de comunicación, estamos 

rodeados de infinidad de mensajes que involucran lo artístico.  

  Partimos de la idea que la obra de arte es una representación material del conjunto de ideas y 

valores. Nos permite conocer, analizar, interpretar y disfrutar  producciones estéticamente 

comunicables mediante los diferentes lenguajes. 

  El Arte es una construcción social, que forma parte de la vida cotidiana, además de los ámbitos 

académicos. Serán los modos de producción, los poderes hegemónicos y los pueblos, los que 

distinguirán las categorizaciones de Arte “Culto”, Arte Popular, Arte Urbano, etc. 

 

Estética – distintos modos de aproximación al concepto. 

 

  Se denomina estética a la reflexión filosófica orientada a la percepción de lo bello en general y en 

el arte en particular. El término deriva de las palabras griegas “aisthesis” (sensación) e “ica” 

(relativo a). 

  A lo largo del tiempo, las posturas tomadas para evaluar la belleza de los objetos han sufrido 

notorias variaciones hasta el punto de relativizarse en extremo. No obstante, muchos de aquellos 

que se afanan en el oficio del arte siempre han tenido que lidiar con el problema de producir una 

obra que sea de buen gusto, circunstancia que es difícil de satisfacer desde una postura relativista en 

extremo. 

  De hecho que tales complicaciones tienen que ver con el patrón hegemónico del momento 

histórico que se trate. De ahí que se hable de una contracultura o un anti arte, teniendo en cuenta 

que si se impone un canon estéticamente determinado, habrá otros que resisten contestatariamente 

desde otro lugar no hegemónico. 

  Teniendo en cuenta que los períodos históricos son un proceso de transformación y transición, no 

un corte con fecha exacta, en términos generales, las posturas acerca de lo artístico vienen siendo 

las siguientes: 

 

  El debate sobre este tópico se remonta a la Grecia clásica, en el contexto del nacimiento del 

discurso filosófico. Es célebre la postura platónica en la que la belleza suprema reside en las ideas, 

siendo el mundo sensible un reflejo devaluado de éstas. Aristóteles, por su parte, se orientó a una 

reflexión más orientada al arte y al lenguaje poético en particular. Se impuso una idea de lo bello 

asociada al orden y a la armonía y  esa  concepción tuvo una enorme repercusión en la historia del 

arte. 

 

  En la Edad Media (S. V al XIII) la idea de belleza está ligada a lo divino y la función del “arte” 

cambia y se vuelve pedagógica, una forma de hacer llegar al pueblo el dogma cristiano. 

 

http://www.definicionabc.com/general/percepcion.php
http://www.definicionabc.com/general/evaluacion.php
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  En el Renacimiento (S. XIV al XVII) va adquiriendo autonomía y se desliga de la función 

educativa religiosa. Aparece la idea de artista como creador individual y también del artista 

humanista que está abierto a todo tipo de conocimientos (Leonardo da Vinci es un gran ejemplo de 

ello. Quien fuera a la vez pintor, escultor, anatomista, arquitecto, músico, poeta, paleontólogo, 

botánico, científico, filósofo, ingeniero, inventor, cocinero y urbanista). Retoman ideas de la antigua 

Grecia en relación a los conceptos de belleza y destacan que la obra es el resultado de la acción de 

un ser libre que añade imaginación a la naturaleza. 

 

  Los Románticos (S. XVIII –XIX) introducen el concepto de lo feo dentro de las producciones 

artísticas. El interés estético no solo está ligado a lo bello. 

 

  Con el paso del tiempo, estas posiciones fueron haciendo crisis, dejando lugar a cosmovisiones 

más libres. Así, en los albores del siglo XX las vanguardias cuestionaron las representaciones 

históricas referentes a lo bello, intentando mostrar nuevas alternativas para reflejar un nuevo mundo 

cambiante que influenciaron a lo que restaba del siglo. 

  Tal es el caso de  Marcel Duchamp, quien presentó la obra La Fuente (1917), un mingitorio, que 

fue rechazada por la Society of IndependentArtists por no ser considerada una obra de arte. 

Curiosamente, en 2007, la misma obra de Duchamp, fue considerada por las 500 personas más 

poderosas del arte británico "entre curadores, críticos, y artistas" eligieron a la Fuente, como la obra 

de arte más representativa del sigloXX.  

 

  El mundo del siglo XX, sometido en guerras y hambrunas terribles, hizo estallar también las 

concepciones absolutistas e impuestas acerca de qué es lo bello, qué es el Arte. Es atinado, 

entonces, tener un criterio amplio al respecto.  

  Utilizamos el concepto estético cuando realizamos creaciones estéticas o actos creativos; sin 

embargo no deben confundirse actos creativos con creación artística.  

 

  Para que un acto creativo produzca un objeto artístico es necesario que el producto responda a un 

plan de trabajo técnico, se inserte en la sociedad y circule por medios que no dependen solo de 

nosotros mismos, como una galería de arte, un museo, una sala de música, librerías, o cualquier 

otro sitio o lugar con concurrencia. 

  Si estas características no se cumplen se trata de una expresión estética o acto creativo individual 

pero no de un objeto o  producción artística. 

  De hecho, no podrá haber hecho artístico sin dos elementos fundamentales que lo constituyen, más 

allá de la concepción estética que se tenga: 

 

  *La intencionalidad estética es la actitud del artista (el hacedor) de asumirse como tal e intentar 

realizar una obra que en principio le agrade a  él y aspira a que a un otro le agrade. 

  *La valoración estética está dada por el co participante (quizá receptor) de la obra, en tanto dicha 

obra esté presente en el sujeto. Que no haya indiferencia hacia la obra sino que le de entidad de tal, 

y cuanto más preparados estemos según nuestro caudal de conocimiento, mayor y mejor será el 

acercamiento a este mundo de experiencias sensoriales, disfrutando, analizando, interpretando y  

ampliando las capacidades de comunicación y expresión.  

   *Luego, sí, vendrá el juicio valorativo,  la obra puede gustar o no gustar. 
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LENGUAJES ARTÍSTICOS Y COMUNICACIONALES 

 

3º AÑO T.M. y T.T. 

 

LENGUAJE PLÁSTICO 

 

 

 

GRAFITI 
 

Introducción: Algunas consideraciones generales 

 

La Historia del Arte a lo largo de los años, se ha ocupado en analizar y difundir lo que dentro de su 

circuito oficial ha ido sucediendo. Sin embargo, siempre existieron manifestaciones artísticas que 

no forman parte de ese catálogo oficial. Una de las expresiones artísticas que se ha desarrollado en 

los márgenes de los circuitos institucionalizados ha sido el GRAFITI. Si bien existen intenciones 

desde las instituciones, de incorporarlo a su dinámica (circuito de galerías, museos, iglesias, 

colecciones), esta expresión tiene una particularidad: LA CALLE, éste es su soporte y su objetivo 

fundamental. Un contexto particular que lo hace ser un arte marginal, transgresor, clandestino, 

ilegal, efímero, expresión de protestas, cuestionador de la vida cotidiana y del orden establecido. El 

GRAFITI no es un fenómeno nuevo, sino todo lo contrario y no fue sino hasta los últimos años que 

ha llamado la atención. 

 

LAS PAREDES SON LA IMPRENTA DE LOS PUEBLOS dijo Rodolfo Walsh. Es por eso que 

decimos que el grafiti es una práctica cultural de expresión popular con tinte político. La ciudad se 

convierte en un mensaje en sí misma, en un paisaje urbano con valor testimonial que es auténtico 

pero efímero. Una muestra de arte público callejero pero clandestino.  

Un grupo de personas deciden comunicar algo, amanece y la ciudad despierta con un nuevo 

mensaje. Pareciera que el fin es llegar al pueblo, volver a las escrituras rupestres para comunicarse. 

Si bien siempre existió el grafiti (inscripciones en el espacio público), no fue hasta fines de los 60 

que nace como un movimiento ilegal en los metros de las ciudades de EEUU. Desde entonces este 

tipo de expresión callejera se ido intensificando, transformando y expandiendo. Con el tiempo fue 

gestando la denominada CULTURA URBANA (Street Art, Arte Callejero).  

La ciudad interrumpe nuestro transitar con cantidad de mensajes. Por un lado, los oficiales 

financiados por el estado y las corporaciones (publicidades) y por el otro los populares (grafitis, 

textos cortos, promoción de bandas de música, mensajes ideológicos, poéticos, filosóficos, 

consignas políticas, iniciales o símbolos partidarios, sobre equipos de futbol, declaraciones de amor 

e intervenciones artísticas). Es interesante señalar que, por lo general, los grafitis tienen un respeto 

por lo urbano. Tratan de intervenir sólo, en paredes abandonadas o en muros de edificios públicos. 

 

Sus antecedentes en la historia 

 

El GRAFITI nació con la cultura, empieza en la era Paleolítica Superior (entre 40.000 y 10.000 a/c). 

Época en que los seres humanos se comunicaban a través de los dibujos, jeroglíficos y símbolos que 

tallaban o pintaban en las paredes. Dejaban constancia de los hechos o acontecimientos diarios y/o 

importantes de su vida. Representaban escenas de caza y rituales, expresiones de su vínculo con la 

naturaleza. Las primeras pinturas son llamadas RUPESTRES y tenían un carácter mágico. 

Grababan en las paredes con huesos o piedras, con pigmentos naturales y hasta anticiparon la 

técnica del sténcil, al crear siluetas soplando polvo de color sobre sus manos mediante huesos o 

cañas huecas. También utilizaban los dedos y la crin de los animales, a modo de pincel. 



 8 

 

Las cuevas más antiguas fueron: Lascaux en Francia y Altamira en España. En nuestro país: La 

cueva de las manos en Santa Cruz y La cueva Inti Huasi en Córdoba.  

Los grafiteros urbanos y el hombre de las cavernas transmiten un mismo mensaje: AQUÍ ESTUVE.  

 

Esta expresión se manifestó en diferentes civilizaciones a lo largo de la historia. 

-En el 2000 a/c en Egipto y en China se han encontrado técnicas similares al sténcil para la 

decoración interior de las pirámides y para las estampas de las sedas, respectivamente.  

-En el 500 a/c los soldados griegos dejaron sus marcas en los muros y monumentos de las ciudades 

conquistadas.  

-En el Imperio Romano se realizaron variadas inscripciones sobre muros y columnas.  

-La Muralla China se encuentra ornamentada con todo tipo de grafitis. 

-En el Renacimiento algunos pintores importantes descendieron a las ruinas de Nerón a grabar o a 

pintar sus nombres.  

-Soldados franceses imprimieron sus nombres en Egipto durante las campañas napoleónicas de 

1790.  

-En 1840 Domingo F. Sarmiento inscribe su famosa frase “Bárbaros, las ideas no se matan”. En una 

roca de la Cordillera de los Andes. Camino a su exilio chileno.  

-En 1930 el fascismo italiano encuentra en el grafiti un económico medio de propaganda urbana. 

-En 1933 el muralista mexicano David A. Siqueiros arriba a Buenos Aires y acerca el sténcil a 

grupos de activistas políticos de izquierda.  

-En 1950 encontramos muchas inscripciones de índole partidario peronista. -En las revueltas 

estudiantiles de la década de 1960 y 1970, las pintadas se hicieron grito en los muros de México, el 

País Vasco y Paris. Los estudiantes recurrieron con frecuencia a la técnica del sténcil. Dando lugar a 

una nueva manera de protestar y de reflexionar que se extiende hasta nuestros días. 

 

-Fines de la década del 60 comienza el movimiento del GRAFITI MODERNO en EEUU. Bases 

para que este tipo de manifestación, que siempre existió en la historia de la humidad, se desarrollara 

hasta llegar a consolidarse como una CULTURA URBANA en todo el mundo.  

 

 

Estados Unidos. Origen del grafiti moderno 

 

En los Estados Unidos durante los últimos años de la década del 60 y principio de los 70 se percibía 

un ambiente político y social tenso. Sus causas eran: la guerra con Vietnam, crisis social (inequidad 

económica, social y un extremo racismo) y escandalosos hechos de corrupción en la esfera política.  

En medio de todo este contexto surge el GRAFITI MODERNO. Es considerado como la expresión 

gráfica de la CULTURA DEL HIP-HOP. Una respuesta social de las minorías urbanas, una 

expresión del gueto (barrio en el que habita una comunidad en situación de marginación y 

aislamiento por motivos religiosos, raciales, políticos, económicos o culturales).  

LA CULTURA DEL HIP- HOP es un movimiento artístico que surgió en Estados Unidos a fines de 

1960. Conformado por las comunidades afroamericanas y latinoamericanas de los barrios más 

populares y degradados de este país. Surge simultáneamente en las ciudades de Philadelfia y Nueva 

York, más precisamente en los barrios Bronx, Queens, Brooklyn, Harlem y Manhattan. Este 

movimiento engloba diferentes disciplinas artísticas como el Rap (música), el Break dance (danza) 

y el Grafiti (arte visual). Todo ello emerge como expresión cultural de la pobreza del gueto, de la 

juventud urbana de esta clase social. Comunidad que se conformó con los descendientes de los 

esclavos negros africanos que los ingleses trajeron a partir de la conquista del Norte de América. 

Sumándose, más adelante, los inmigrantes latinoamericanos.  

En un país donde el racismo imperó la moral de esta sociedad y donde el sistema económico 

responde a la dinámica de una sociedad de clases, la conformación de ésta nación se estableció con 

barrios muy pobres y aislados de población negra e inmigrantes y barrios de clase media y alta de 

población blanca.  



 9 

 

 

En el gueto es casi imposible encontrar un lugar para desarrollar tu identidad, por lo tanto, el 

valor de exhibirte tú mismo es tu único activo, dice un grafitero de NY. En esta frase podemos 

encontrar quizás la necesidad más profunda del grafiti: visibilizarse, hacerse ver, mostrarse ante la 

realidad de una sociedad que los excluye, los aparta y no los reconoce.  Al marcar tu nombre, estas 

poniéndolo encima del estado. Tu presencia está por sobre la presencia de ellos. 

 

Inicialmente el grafiti era elaborado con carbón o una mezcla de tiza y cal. Utilizaban con 

frecuencia su nombre real o su apodo, pero pronto comenzaron a aparecer los primeros seudónimos 

(nombre falso).  

Los “writers” o “escritores” como ellos se hacían llamar y/o grafiteros, antes de comenzar a pintar 

en la calle debían establecer un TAG (que es un seudónimo o nombre falso que los va a 

representar). Las primeras generaciones de Nueva York, le asignaban un número al nombre que 

habían escogido enunciando la numeración de la calle en la que los autores vivían (por ejemplo, 

Taki 183). 

El grafiti de EEUU tuvo una particularidad. Su medio más emblemático fue el metro (subtes) y los 

trenes, generando una expresión gráfica en movimiento. Para los primeros años de 1970 el aspecto 

de NY se había transformado. Sin embargo, las autoridades de la ciudad reaccionaron en contra del 

grafiti e iniciaron una guerra. Para los medios de transporte no era más que vandalismo (comisión 

de actos inciviles de maltrato, daño o destrucción de inmuebles públicos o privados y conductas 

molestas, desagradables o groseras hacia otras personas), que debería ser erradicado. Persiguieron a 

los grafiteros con multas e incluso con la cárcel y gastando mucho dinero para mantener a los trenes 

limpios.  

 

¿Mirar hacia la monotonía y llamarla salud, una señal que decía “no contamine”, “mantenga 

limpia la ciudad”, no se dan cuenta de que esta señal es en sí misma un tipo de contaminación?  

dice el periodista Norman Mailler. Otra frase clásica es la de Claes Oldenburg (artista plástico), 

estas en pie de la estación, todo es gris y triste y de repente uno de esos trenes con grafiti se desliza 

e ilumina el lugar como lo harían unas flores tropicales.  

Los escritores del grafiti fueron capaces de crear una nueva forma de expresión gráfica sin tener una 

educación visual y artística formal. 

 

Comenzaron escribiendo letras. Desde el TAG (firmas simples) hasta llegar a caligrafías mucho 

más complejas y pictóricas. De a poco la cultura del grafiti fue incorporando personajes, símbolos y 

abstracciones.  

Se considera que el grafiti, hoy en día, tiene dos vertientes. Una legal donde se necesita permiso del 

dueño del muro para realizar grandes murales que llevan mucho tiempo de realización. Y otra 

ilegal, en la que como no se tiene permiso todo vale, no es cuestión de hacer grandes y 

espectaculares piezas en muros, sino pintar en los lugares más difíciles, las piezas más grandes, 

donde más se vean y en el menor tiempo posible para no ser atrapados por los agentes de seguridad. 

 

 

El grafiti en Europa 
 

Paralelamente en Europa los grafitis que encontrábamos estaban vinculados a expresiones políticas, 

promoción de algo, ligado a la cultura Punk (con una gráfica más primitiva) o a los hinchas de 

futbol. 

La influencia Neoyorkina (grafiti de metro) comienza a principio de la década del 80, a partir de 

algunos acontecimientos: - En 1981 Futura (conocido grafitero de NY) pinta sus primeros grafitis 

en Reino Unido.  

-Se realizan las primeras exposiciones de grafiteros de NY en Múnich, Roma y Ámsterdam. - Llega 

a Europa la película Wild Style (sobre la cultura del Hip Hop) y el libro Subway Art.  
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Todos estos hechos fueron una influencia para un nuevo tipo de grafiti europeo. En una época 

donde no existía Internet la viralización de la información se producía a través de otros medios: 

libros, muestras, películas y de boca en boca. 

Para mediado de los 80 ya se percibía un boom. Muchos jóvenes escribiendo en el metro, en los 

muros y desarrollando estilos propios. Como era una mala época económica no se limpiaban las 

paredes, por lo que las ciudades estaban llenas de grafitis.  

Los estilos europeos fueron creados a partir de la intención de imitar los grafitis de NY. Sin 

embargo, terminaron dándole su propio toque personal. Así evolucionan las cosas, copias algo, te 

equivocas y aparecen nuevos entes, dice un grafitero europeo.  

 

 

En Argentina 

 

El grafiti en Argentina comenzó a ser utilizado en la década del 20 con fines políticos. Siguió 

siendo principalmente así, durante el resto del desarrollo de este movimiento, desarrollando una 

larga tradición de grafiti político en los centros urbanos del país.  

-Con el golpe de estado de 1955 la práctica del grafiti político se intensificó. La tiza y el carbón le 

daban voz al pueblo y las paredes reclamaban la vuelta de Perón. La resistencia peronista fue la que 

capitalizó la actividad grafitera y la leyenda Perón Vuelve se inmortalizó.  

-En el período de 1972 a 1976, por su elevada conflictividad social, dura confrontación ideológica y 

masiva participación ciudadana constituyo el momento de mayor desarrollo de grafiti político del 

país. Se comenzó a desdibujar los límites entre arte y activismo. Para algunos artistas, el museo y la 

galería dejaron de ser considerados escenarios propicios para sus obras que buscaban en ese 

momento, canalizar reclamos. Es por eso que tomaron las calles como lienzo y se dirigieron 

directamente al público con un mensaje de fuerte contenido social. Tucumán arde fue la obra 

emblema de este período.  

-A partir de la dictadura de 1976 realizar un grafiti se convirtió en una actividad sumamente 

peligrosa que la empujó nuevamente a la clandestinidad. 

-Con el comienzo de la democracia en 1983, en la Tercera Marcha de la Resistencia Organizada por 

las Madres de Plaza de Mayo, tres artistas plásticos propusieron realizar el Siluetazo. Consistía en 

pintar siluetas sobre papel en tamaño natural de los miles de desaparecidos para acompañar la 

marcha y ser pegadas en las paredes de la ciudad. Por esta época también se iniciaron los primeros 

grupos de grafiteros. Escribían textos que parodiaban las consignas de los partidos políticos. Sin 

esfuerzos ni adornos tipográficos, pero con mucho humor irónico y contenido crítico al consignismo 

partidario. 

-En los 90 también se pudieron ver pintadas denunciando la política privaticionista de Menem y 

exigiendo justicia por el terrorismo de estado de la última dictadura cívico-militar. En esta década 

llega al país la cultura del Hip Hop. Dándole una nueva forma y color a las paredes, sobre todo en la 

ciudad de Bs As. El grupo Los Muralistas comenzaron a pintar y fueron la primera generación de 

artistas argentinos en realizar grafitis de letras en las calles de Buenos Aires. Pintaban grandes 

piezas figurativas (murales / master piece). Sin embargo, la cultura asociada a la música Hip Hop 

nunca fue muy fuerte.  

-En el 2000 se alcanza un crecimiento significativo que surge como reacción de la situación político 

y social del país (crisis del 2001). Había una necesidad de irrumpir y generar interferencias en este 

mundo que habitamos. Como así también la consolidación de la llamada CULTURA URBANA 

generando grandes y complejos murales y variadas intervenciones en el espacio público. Propuestas 

que perduran hasta nuestros días. 
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El caso de Cuadrilla Feminista (Rosario) 

 

El Grupo Cuadrilla Feminista es un colectivo editorial y artístico conformado en 2018 por 

ilustradoras y trabajadoras gráficas de Rosario. Surge cuestionando las imágenes de “la mujer” 

construidas por el discurso dominante. Su objetivo es “deconstruirlas” por medio de una gráfica que 

acciona. Creando conciencia y formas de cambiar el presente. Es un espacio abierto de creación 

participativa, colaborativa y horizontal. Donde los contenidos se autogeneran y se autogestionan. 

Las piezas gráficas son de formato variable y libre. Hasta ahora han realizado publicaciones, 

exposiciones e intervenciones en el espacio público, utilizando la técnica del afiche y las pegatinas. 

 

El caso de Virginia Negri (Rosario) 

 

Artista Visual y poeta nacida en Entre Ríos en 1980, realizó gran parte de su obra en la ciudad de 

Rosario. En el 2008 comenzó a emplear el grafiti como principal herramienta de expresión para un 

corpus textual acumulado a partir de mensajes de texto por celular. Una anti lírica urgente que opera 

como carpeta de no enviados, en un ida y vuelta entre la vida y el arte.  Diseminados por ella misma 

en las calles y en los espacios públicos. De allí también copia algunos grafitis encontrados, 

impulsivos y anónimos, que luego replica en otros muros. 

En el 2011 sus efímeros grafitis comenzaron a ingresar a las salas institucionales: el Centro Cultural 

Recoleta de Buenos Aires, el Museo Rosa Galisteo de Santa Fe y el Museo Castagnino de Rosario, 

donde pintó impactantes intervenciones murales.  

A partir del 2012 comenzó a publicar algunos libros de poesía en la editorial independiente Iván 

Rosado.  

Negri es reconocida por su obra como artista plástica, donde combina pintura y textos en diversos 

soportes. Desde el teléfono celular hasta el grafiti. Llevando lo íntimo y lo privado hacia el espacio 

público de los muros de la calle. Gritando con palabras pintadas. 

 

El caso de Proyecto Anda (Rosario) 

 

Proyecto Anda es una propuesta de los artistas plásticos rosarinos, Fabricio Caiazza e Inés Martino. 

Su intención es hacer urbanismo participativo. Generar situaciones donde diferentes actores co-

diseñan y construyen suelos hidráulicos dando forma a sus propios entornos. 

Comenzaron entrevistando a maestros baldoseros, investigando los modos de construcción 

tradicionales en Argentina, Cataluña, India, Portugal e Italia. Reemplazaron los procesos semi-

industriales y sus materiales por elementos y procedimientos más ligeros. 

Desde el 2010 trabajan junto a instituciones y asociaciones. Con el deseo de empoderar a las 

comunidades en la valoración de los lugares que habitan y transitan. Promoviendo la intervención 

comunitaria en el espacio público. Las veredas de las calles de la ciudad, son el soporte para las 

baldosas hidráulicas que son producidas y diseñadas de manera artesanal por los vecinos. Buscando 

una revalorización estética y ética de los espacios que habitamos.   

 

El caso de Arte en la Kalle (Rosario) 

 

Entre los años 1995 y 1998 actuó en Rosario el colectivo “Arte en la Kalle”. Este grupo estuvo 

integrado por estudiantes de la Escuela de Bellas Artes de la Universidad Nacional de Rosario, 

como así también por músicos y actores de la ciudad. Las problemáticas abordadas eran diversas: 

gatillo fácil, despidos y violación de los derechos humanos. Una de sus acciones más difundida fue 

“Robocop/ Tolerancia Cero”, como consecuencia de la aplicación del operativo policial 

denominado “Tolerancia Cero” en la provincia de Santa Fe.  

La intervención en la calle fue realizada por etapas. En el inicio se estamparon con sténcil las 

paredes y los muros de la ciudad con la imagen de Robocop en un tamaño de 0,80 x 2 m. En la 

siguiente etapa, se agregó el texto que decía “Tolerancia cero” y autoadhesivos similares a los 
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usados por la cooperadora policial, con la misma imagen del Robocop con la frase “Tolerancia 

Cero”.  

Los medios gráficos y radiales hicieron registro de estas intervenciones que provocaron distintas 

interpretaciones. Produciendo diversas reflexiones y contraposiciones en la opinión pública. 

 

 

Sténcil 

 

El sténcil es una técnica de reproducción múltiple, esto significa que se puede imprimir con una 

misma plantilla muchas imágenes iguales. También lo son: la imprenta, el grabado, la serigrafía, la 

fotocopiadora, la impresora y el sello. Su proceso de impresión consiste en esparcir tinta sobre la 

plantilla, limitando la impresión sólo a las áreas del diseño que se ha recortado, imprimiendo así el 

diseño elaborado sobre el soporte elegido (pared, papel, tela, madera, etc.) 

Con la Revolución industrial este proceso experimentó diversos usos y algunas derivaciones 

técnicas que dieron lugar a la serigrafía. 

Podemos encontrar vestigios de su origen en el arte rupestre. La Cueva de las Manos en Santa Cruz 

es su ejemplo más emblemático. Aquí las manos sirvieron de plantilla y de esta manera 

reprodujeron la misma imagen muchas veces sobre las paredes de las cuevas. Pero su origen como 

arte y técnica de impresión se remonta a las antiguas civilizaciones de Egipto y China, donde se 

aplicaba este sistema de impresión para la decoración de las construcciones y de las telas. 

Durante el siglo XX se utilizó en diversas y aisladas ocasiones con fines políticos y partidarios.  

Su origen como grafiti urbano son inciertos. Sin embargo, algunos se lo adjudican a los estudiantes 

del Mayo Francés (1968), a los de México y a los del País Vasco (España) que se apropiaron de esta 

técnica en diversas revueltas populares de fines de los años 60 y principio de los 70. Desde entonces 

se estableció fuertemente el uso de la técnica del sténcil para la difusión de los reclamos sociales. 

Vínculo que se sigue manteniendo hoy en día.  

El sténcil reúne una expresión artística y política al mismo tiempo. Estos mensajes suelen estar 

dominados por el juego de palabras, el doble sentido, la ironía, el humor, reflexión, la crítica, 

denuncia, metáfora, etc., abriendo un diálogo abierto con el paseante. 

 

Esta técnica ha tenido diversos usos: señalización de calles y negocios, como herramienta 

comercial, para etiquetar embalajes, arte decorativo, diseño de papel, etc. Pero a su vez el sténcil 

urbano contemporáneo se inserta dentro de la tradición más general del GRAFITI. 

 

El caso Banksy (Inglaterra) 

Banksy es el seudónimo de un grafitero inglés que nació en 1974. Creció durante el boom del grafiti 

que se dio en la década del 80 en este país. Contexto que lo marcó de por vida. 

En su adolescencia comenzó a tagear su nombre en las paredes de su ciudad. Luego empezó a 

desarrollar imágenes cada vez más elaboradas y complejas, por lo que decidió utilizar la técnica del 

STENCIL. Este procedimiento le permitía elaborar la imagen en su taller, dedicándole el tiempo 

que necesitara para la complejidad de sus diseños y luego imprimirlos en las calles rápidamente.  

De a poco fue creando un estilo personal y propio, diferenciándose del resto de las pinturas de la 

ciudad.   

En los primeros años del 2000 Banksy se dio a conocer de manera internacional, por diferentes 

hechos: -Realizó diversos sténcils en lugares de gran conflicto social (Palestina, México, etc.) 

pregonando por la paz y en contra de la guerra -Se introdujo en algunos museos famosos donde 

colgó algunas de sus obras de manera clandestina. Colocó un retrato de un militar de la época 

colonial con un envase de pintura en aerosol en la mano, con frases pacifistas y en contra de la 

guerra. Ese mismo año en el Museo Británico de Londres introdujo una pintura rupestre de aspecto 
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primitivo que mostraba una figura humana entre animales salvajes empujando un carrito de 

supermercado. 

Los diseños de Banksy están construidos únicamente por imágenes. Desde lo poético, la ironía y la 

crítica comunica un claro mensaje en contra del capitalismo, la guerra y el consumismo. 

 

El caso Fernando Traverso (Rosario) 

 

Fernando Traverso es un artista plástico de la ciudad de Rosario. 

El 24 de marzo del 2001 (día que se recuerda y se repudia la dictadura militar en Argentina) realizó 

una serie de pintadas (imágenes de bicicletas) con la técnica del sténcil en los muros de la ciudad. 

Ese día Traverso pintó su primera bicicleta y desde entonces esta imagen transitó por los distintos 

barrios de la ciudad, conformando 350 grafitis. 

La bicicleta representa a los desaparecidos en la última dictadura cívico militar. El autor imprime 

tantas bicicletas como desaparecidos hay en Rosario, convirtiendo esta imagen en un hito social e 

histórico de la ciudad. Transforma el espacio urbano en un recinto de la memoria. Pero a su vez esta 

obra procesual, se expande en una multiplicidad de recepciones. También se la relacionó con otros 

sucesos más actuales de la sociedad. Por ejemplo, el estallido social del 2001 y el asesinato de 

Pocho Leprati en manos de la policía. 

Para la realización de esta obra Traverso utiliza la técnica del sténcil.  

La primera plantilla que uso recibió el 1er Premio del Salón de Rosario en 2003, formando parte de 

la colección del Museo de la ciudad. Todavía hoy podemos encontrar en las paredes de la ciudad, 

tapadas por otros grafitis o un poco despintadas por el paso del tiempo, algunas de las 350 bicicletas 

de Fernando Traverso. 

 

 

Estilos y técnicas del grafiti. Sus características formales 

 

TAG 

Significa placa o etiqueta. Es el seudónimo del grafitero. Es el más sencillo. Escaso tiempo 

empleado en su ejecución. Los TAGS son la base del grafiti y nacen con él a finales de la década de 

los 60, perdurando aún hasta nuestros días. Es personalizado. Es la firma de una persona o un grupo 

de personas (crew- pandilla). Se utiliza un solo color. Puede contener algunos elementos plásticos 

simples. 

 

LETRA POMPA 

Son piezas más elaboradas. Se utiliza una letra doble. Su aspecto es redondeado, tipo burbujas. Las 

letras están encimadas o pegadas unas con otras. Pueden ser abiertas o cerradas. Se utilizan varios 

colores. Contiene sombras o contornos y elementos extras. Prioriza la calidad por sobre la cantidad 

 

THROW-UP 

El término Throw-up significa vomitado y como su propio nombre indica se refiere a una versión 

rápida y por lo tanto desprolija / tosca / desdeñada / chapucera de la letra pompa. Son letras con 

poco diseño, ya que su finalidad es la cantidad y no la calidad. Se utilizan habitualmente dos 

colores. Las letras por lo general, están compuestas por contornos simples y son rellenadas 

rápidamente (rayado).  

 

LETRA BLOCK 

Es una letra doble, de líneas rectas. Son como bloques. Suelen estar separadas. Las letras contienen 

tridimensionalidad y tiene mucha legibilidad a distancia. 
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WILD STYLE 

Es un Master Piece por la complejidad en su elaboración. Se utilizan muchos colores. Contiene 

elementos extras (círculos, puntos, flechas, etc.). Tiene tridimensionalidad o sombras. Suele ser 

muy ilegible. Las letras se entrelazan, están como entreveradas entre sí. 

 

MASTER PIECE 

Significa obra maestra. Es el grafiti más elaborado y complejo. Es un mural, una obra pictórica. 

Pueden tener personajes y letras, solo personajes o abstracciones. Tienen una gran cantidad de 

elementos pictóricos. Los personajes transmiten un estado de ánimo y pueden ser inventados o 

derivados de la cultura popular. Se necesitan varios días para poder realizarlo y por lo tanto un 

permiso, convirtiéndolo en un grafiti de la vertiente legal. 

 

STENCIL 

Es una técnica de reproducción múltiple. Se utiliza una plantilla. Permite rapidez en la impresión. 

Suele estar vinculado con luchas y mensajes sociales y políticos. Por lo general se imprime con un 

solo color. Es una técnica que tiene antecedentes en la prehistoria, en la Cueva de Las Manos y en 

las antiguas civilizaciones de Egipto y China. 

 

PERSONAJES 

Cháracter en inglés. Al principio los personajes estaban subordinados a las letras, pero actualmente 

forman un estilo independiente. Es un elemento figurativo. Pueden ser animales, objetos animados, 

personajes inventados o derivados de la cultura popular (cómics, TV, internet, libros, películas, 

videos juegos, etc.). Es complejo y muy elaborado, por lo tanto, es un master piece. Contiene 

muchos detalles. Los personajes comunican un estado de ánimo.  

 

 

ICONO 

Es la derivación de un personaje, pero de manera simple y esquemática. No tiene detalles en su 

realización. Es rápido y fácil de hacer. Suele utilizarse como la firma del grifitero reemplazando al 

tag. Lo reemplaza porque al ser una imagen es más fácil de recordar. Es original y llama la 

atención. 

 

 

Cultura urbana / arte callejero / Street art / post- grafiti 

 

Diferentes términos que se utilizan para describir toda intervención artística que se realiza en el 

espacio público.  

El arte urbano engloba tanto el GRAFITI como a otras formas diversas de expresión artística en la 

calle. 

Desde mediado de la década del 90 el término Street Art se utiliza para describir el trabajo de un 

conjunto heterogéneo de artistas que han desarrollado un modo de expresión artística en las calles 

mediante el uso de diversas técnicas que se alejan del tradicional grafiti: plantillas, posters, 

pegatinas - stikers, carteles, murales, serigrafías, collage, sténcil, intervenciones de danza y música, 

tejidos, mosaiquismo, ladrillos de lego, musgo, etc.  

El arte contemporáneo y el arte callejero acortan sus distancias ya que ambos fortalecen la idea de 

lo multidisciplinario y de los contenidos y técnicas transversales. Es por esto que los materiales 

varían constantemente.  

Los temas utilizados por los distintos artistas seguidores del arte callejero son diversos, pero 

siempre buscan provocar y sobre todo persuadir a la sociedad. Llamar la atención del transeúnte es 

su objetivo. 

El mapa del arte callejero ha crecido en los últimos años. Esta tendencia se afianza con la 

participación de instituciones que antes no valoraban este tipo de producción. Varias galerías se 
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dedican exclusivamente a este tipo de arte, como la Hollywood in Camboya en Palermo Viejo y 

Street Art en el Centro Cultural Rojas en Bs As. 

El Street art es un plan, que tenga que ver con el arte a llevar a cabo en la calle. La calle como 

soporte para la obra, sin importar técnica ni recursos a utilizar. 
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LENGUAJES ARTÍSTICOS Y COMUNICACIONALES 

 

3º AÑO T.M. y T.T. 

 

LENGUAJE MUSICAL 

 
Diseño musical 

Cuando un compositor crea una pieza musical trabaja con varios elementos importantes que 

son básicos para diseñar o componer. Estos elementos son: 

Melodía- Ritmo- Armonía- Carácter- Dinámica- Textura- Forma- Instrumentación (incluye voces 

humanas)-Género- Movimiento- Articulaciones- efectos especiales- Letra (elemento no musical).  

Estos pueden no estar, o estar sin que en el transcurso de la obra se encuentren elaborados. 

 

Melodía: es un conjunto de sonidos musicales (notas) ordenados respecto de sus alturas. Cada 

ordenamiento en particular sirve para diferenciar una melodía de otra. Toda melodía tiene implícito 

un ritmo. 

Elementos de la melodía:  

-nota repetida 

-grados conjuntos ascendentes 

-grados conjuntos descendentes 

-Saltos ascendentes  

-Saltos descendentes 

 

Letra: es un elemento extra musical asociado a la melodía y a la forma. Aparece generalmente en 

forma de estrofas literaria y se corresponde con las frases musicales. 

 

Ritmo: es un conjunto de sonidos y silencios, cada uno con una duración determinada. Están 

ordenados respecto de sus duraciones (combinación de duraciones) y acentuaciones 

Los elementos del ritmo son:  

-pulso 

-Compás 

-acento 

-figuras musicales 

Ritmo parcial: es el que ejecuta cada participante en una obra musical. 

Ritmo total: es el ritmo resultante de la simultaneidad de los ritmos parciales. 

Ritmo común: cuando varía constantemente 

Ritmo ostinato: cuando se repite exactamente igual una célula o motivo rítmico, generalmente es 

corto y se repite muchas varias veces seguida. 

Ritmo característico: es un motivo rítmico asociado a un género o forma musical en particular. Por 

ejemplo: salsa, bolero, chacarera, rock and roll. 

 

Armonía: es una secuencia de acordes en función de una melodía. El acompañamiento armónico 

siempre existe pero puede no estar presente en una obra musical. 

El acorde es un conjunto de 2, generalmente 3 o más notas de diferentes alturas que suenan 

simultáneamente o en forma desplegada. Esta construcción se hace en base a una escala de notas 

determinadas asociadas a una tonalidad (mayor, menor, etc.) 

 

Forma: está compuesta por la sucesión particular de secciones principales y secundarias. 

 

Secciones principales: 

 



 17 

 

- Estrofas 

 

- Estribillos 

 

 

Secciones Secundarias: 

                                      Introducción: sección musical que se encuentra al comienzo de una obra 

musical y sirve para introducir a una parte principal. Puede tener varias partes. 

                                      Interludio: es una sección musical que se encuentra entre dos partes 

principales y sirve de enlace entre éstas. Puede haber varios interludios en una misma obra musical. 

Cuando el enlace entre dos partes principales es corto se llama Puente 

                                      Coda: sección musical que está al final de una obra musical y sirve para 

reafirmar su conclusión. Puede tener varias partes. 

 Las partes secundarias pueden no estar, pude estar solo alguna, pueden ser instrumentales, o 

vocales o ambas. 

 

Instrumentación: son los instrumentos y voces que participan de una obra musical y la función que 

cumplen dentro de esta: melodía principal, melodía secundaria, acompañamiento. 

El arreglador  es el que realiza la instrumentación. El instrumentista es el que toca un instrumento. 

También es intérprete. 

 

Clasificación de voces por registro 
 

Femeninas                                       Masculinas 

  Soprano…………  agudas…………Tenor 

  Mezzosoprano…    medias…………Barítono 

  Contralto………..  graves………….Bajo 

 

*Las voces de niños se llaman “Blancas”. 

 

Género: es la clasificación de música según sus características. Las músicas que comparten 

características se agrupan por géneros. La música que surge de  un género en particular pero 

presenta además alguna característica que le es propia es subgéneros. La mezcla de géneros o 

subgéneros se llaman fusiones. 

Algunos ejemplos: 

Géneros: rock and roll, clásico, tango, folklore, Balada. 

Subgéneros: punk, rap, reggae. 

Fusiones: Reggaeton. Electro tango, Rock sinfónico, Folk rock 

 

Movimiento: es la velocidad y las variaciones de velocidad con que transcurre una obra musical. El 

compositor indica el movimiento con que comienza una obra al comienzo de la partitura con 

palabras en italiano. Para determinar el movimiento de una obra musical es necesario encontrar el 

pulso (constante rítmica) y se clasifica según su velocidad de la siguiente manera: 

 

Grave 

Lentos                    Largo 

Adagio 

Larghetto 

 

Andante 

Moderados            Moderato                                      de lentos a rápidos 

Allegretto 
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Allegro 

Rápidos                      Allegro vivace 

                                   Presto 

Prestissimo 

 

 

Otras indicaciones de movimiento: 

Accelerando (accel): aumenta la velocidad gradualmente 

Rallentando (rall) o ritenuto: disminuye la velocidad gradualmente 

A piacere o ad limitum: a voluntad del intérprete o maestro. 

A tempo: después de una modificación del movimiento, vuelve al movimiento primitivo. 

 

 

Dinámica: es la variación de volumen o intensidad en el transcurso de una obra musical. Se 

designan con palabras italianas. En la partitura se indican con abreviaturas por debajo del 

pentagrama. 

 

pp pianissimo muy suave 

p piano suave 

mp mezzopiano medio suave 

mf mezzoforte medio fuerte 

f forte fuerte 

ff fortisimo muy fuerte 

sf Subito forte de repente fuerte 

sp Súbito piano de repente suave 

< aumenta el volumen gradualmente 

> disminuye el volumen gradualmente 

 

Carácter: es la expresión de los sentimientos a través de la música. También se utiliza el italiano. 

Alegre                            allegro 

Tranquillo             tranquilo 

Mesto             triste 

Con gracia   elegante 

Con brío   con fuerza, enérgico 

Con anima   con el alma 

Deciso   decidido 

Agitato   agitado, nervioso    

Con fuoco   fogosamente 

Scherzando            jugueteando 

Marcial   ritmo marcado para marchar 

 

Efectos Especiales: son sonidos elaborados a partir de otros timbres o sonidos provenientes de la 

naturaleza u objetos no musicales. También pueden estar hechos con la voz o con algún instrumento 

ejecutado de una manera no convencional. 

Ejemplos: agua, motores, zumbidos, rugidos. 
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Textura: en la música está dada por los participantes en una obra musical y el rol que cumple cada 

uno (melodía principal, secundaria, acompañamientos). 

 

 Unísono o monofonía: una sola melodía sin ningún tipo de acompañamiento. 

 

  Homofonía: una sola melodía principal con acompañamiento. 

 

 

 

Los acompañamientos pueden ser de diferentes tipos: 

 

Rítmicos: → Común: si va variando 

                  → Ostinato: si se repite varias veces igual un pequeño motivo rítmico. En la guitarra el 

rasguido siempre es acompañamiento rítmico. 

 

 

 

Melódicos: → Adorno: una pequeña melodía que aparece ocasionalmente. 

                    →  Segunda voz: sigue la dirección melódica de la melodía principal pero a diferente 

altura. Puede estar por arriba o por debajo de la melodía principal. Puede estar presente solo en 

alguna parte de la melodía principal. Puede haber terceras, cuartas voces. 

                      → Ostinato melódico: se repite siempre exactamente igual un motivo melódico varias 

veces seguidas. 

 

Armónicos: → Pedal: es una nota larga, que se mantiene mientras transcurre la melodía principal. 

Generalmente es grave pero puede ser aguda. Siempre es una nota que pertenece a la armonía 

asociada. 

                   → Acórdico plaqué: sucesión de acordes en el que las notas de cada uno suenan 

simultáneamente. En la guitarra el rasguito siempre es acompañamiento acórdico plaqué además de 

rítmico. 

                   → Acórdico desplegados: sucesión de acordes en el que las notas de cada uno suenan 

desplegadas. La forma de desplegar es variable. 

                   → Bajos: suenan solamente las notas más graves de los acordes que pertenecen a  la 

sucesión de acordes de una determinada melodía. 

                   → Ostinato acórdico o armónico: es una pequeña secuencia de acordes (3 o 4 

generalmente) que se repiten siempre igual mientras transcurre la melodía principal. 

 

 Polifonía: dos o más melodías principales, que suenan simultáneamente y que 

comparten la misma secuencia armónica. 

Formas de composición polifónica: 

Canon: es una sola melodía que se escucha varias veces con entradas desfasadas, que se va 

superponiendo y la resultante es polifónica. Es una forma muy utilizada por las agrupaciones 

corales. 

Quodlibet: dos o más melodías superpuestas que pertenecen a diferentes obras musicales  pero que 

comparten la misma secuencia armónica. 

Fuga: dos o más melodías que suenan simultáneamente que  comparten un pequeño motivo 

melódico y/ o rítmico y la secuencia armónica.  

Estas composiciones pueden tener algún tipo de acompañamiento (heterofonía). 

 

Bibliografìa 

Teoría completa de la Música  Victor de Rubertis ricordi Americana 
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LENGUAJES ARTÍSTICOS Y COMUNICACIONALES 
 

3º T.M.  y T.T. 

 

LENGUAJE TEATRAL 

Prof. Alejandro Pérez Leiva 

 

TEMAS: ENTORNO Y ACCIÓN. 

 
1) ENTORNO: 

 

 Como sabemos, el Entorno es un elemento de la Estructura Dramática que estudiamos en el 

cursado de 2º año en la asignatura Teatro.  

 Allí dijimos que el Entorno es lugar y las circunstancias en donde se realiza la Acción. Nos 

proponemos profundizar este concepto ya que el Entorno nos ofrece más posibilidades de análisis 

teatral y por lo tanto, enriquecer su práctica. 

 En primer lugar, la palabra lugar, nos remite generalmente a un aspecto físico, espacial, 

concreto. Por lo tanto medible, decorable, transformable y todas las modificaciones que le podamos 

hacer a un espacio físico generalmente utilizando nuestra capacidad visual. 

 Veremos ahora una modificación conceptual del Entorno. Incorporamos la idea de Ámbito, 

para reformular el concepto: Entorno es el ámbito en donde se realiza la acción. 

 Entendemos por ámbito a todo aquello que el sujeto puede percibir a partir de su sistema 

sensorial funcionando en su totalidad. Percibir es la capacidad del sujeto de incorporar 

información y/o conocimientos a partir de los sentidos. Y el Sistema Sensorial es el conjunto de 

Microsistemas que lo integran. Es decir que cada microsistema sensorial (el visual, auditivo, etc.) 

interrelacionado con el resto, conforman ese gran Sistema de sentidos que llamamos sistema 

sensorial. 

 Es evidente que nuestra cultura occidental ha desarrollado en exceso sólo dos de los 

microsistemas. Vivimos un mundo audiovisual que de alguna forma genera un bloqueo de nuestras 

otras capacidades de sentido. Por ese motivo, es necesario volver al entorno como un todo sensorial 

más allá de lo que se puede ver y tomar el concepto sistémico, en las circunstancias que la 

teatralidad nos brinde, prescindiendo como primer paso de la utilización de nuestra razón como 

herramienta de análisis a la hora de la práctica teatral. Luego, sí, se ordenarán, elegirán o depurarán 

concientemente los recursos que estéticamente nos parezcan adecuados. 

  

 

A modo de ejercicio: 

 

(La escena en una plaza. Es de noche. Florencia y Santiago están sentados en un banco) 

 

Florencia- ¿Cómo estás? 

Santiago- Bien, vos? 

Florencia- Las materias? 

Santiago- Uf… casi  

Florencia- Viste, te dije. 

Santiago- Bueno, che… (Pausa) Te escribí algo. (Pausa) 

Florencia- Y dale!!!  

Santiago- Me miran con tus ojos las estrellas más grandes. Y como yo te amo, los pinos en el 

viento, quieren cantar tu nombre con sus hojas de alambre. 

Florencia- Ahhh (Se sonroja). 
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 En este ejemplo, además de agradecer un bello texto de Pablo Neruda, pueden imaginar qué 

le cambiarían al entorno más allá de lo visual y la escena tornará en algo diferente o más 

enriquecido de lo que parece. 

 En síntesis, el entorno no es sólo lo que veo sino todo lo que percibo en una circunstancia. 

 

  

2) ACCIÓN: 

  

 Este elemento, fundamental en la Estructura Dramática, lo vimos como “lo que hace el 

personaje para lograr su objetivo. Más allá de que lo logre no”. Nos proponemos reconceptualizar la 

idea de la acción teatral ya que necesita ser completada para un mayor enriquecimiento del 

concepto y su práctica concreta. Por lo tanto, afirmamos que la Acción es una Conducta Orgánica. 

A esta construcción conceptual, la analizamos por dentro en función de las subcategorías que la 

integran. 

 El concepto de conducta, más allá de ser influido por el discurso pedagógico y popular 

como un indicador de “cómo me porto”, “un juicio de valor sobre nuestras acciones vinculares” y 

demás afirmaciones a las que nos hemos acostumbrado en la vida escolar, es mucho más complejo 

que lo dicho. 

 Entendemos por Conducta a la Actitud de un sujeto, en una circunstancia cualquiera, 

condicionado por las variables tiempo, espacio y subjetividad. La Actitud es, entonces, el modo o 

manera de reaccionar del sujeto en dicha circunstancia.  

 Por qué condicionado? La respuesta es una revisión a las teorías clásicas sociológicas y 

filosóficas que afirman que el sujeto está determinado por diferentes factores. Esta corriente de 

pensamiento, el determinismo, impuso un modelo de pensamiento polarizado por la fórmula “causa-

efecto.” Es decir, no hay opción diferenciada que permita entender la conducta del sujeto si no es 

desde el esquema binario: estímulo-respuesta. Un ejemplo de esta concepción es La Teoría del 

Reflejo Condicionado de Pavlov
1
.  

Independientemente de nuestro reconocimiento a los científicos protagonistas de esta 

corriente de pensamiento por sus logros en las ciencias para una mejor calidad de vida y 

descubrimientos de laboratorio que aportaron mucho a las dolencias del hombre de fines del siglo 

XIX y comienzos del XX,  el determinismo no resuelve desde hace mucho tiempo los grandes 

interrogantes del hombre. Y es, desde las propias ciencias de laboratorio desde donde surge la 

refutación a este planteo. Puntualmente a comienzos del siglo XX, con la Física Quántica, la 

división del átomo y el Principio de Indeterminación
2
. Básicamente se plantearon: “esto está así, 

pero puede estar de otra manera”. Es la incertidumbre, la duda, la ausencia de una “certeza 

absoluta” lo que genera mayores posibilidades de comprensión en todos los ámbitos de las ciencias, 

todas. 

Es así que el concepto de condicionar, es tomado por la idea de influir, es decir, ejercer 

sobre el sujeto influencias que derivan de diferentes variables propias del contexto social en el que 

se da. 

De la multiplicidad de variables (económicas, religiosas, culturales, políticas, educativas, 

geográficas, etc.) nos quedamos con tres: tiempo, espacio y subjetividad. Tiempo y Espacio son 

elementos que damos por aprendidos. Entonces, qué es la Subjetividad? Entendemos por 

subjetividad al conjunto de factores que nos constituyen como sujetos, tales como: estados de 

ánimo, creencias, ideologías, estructuras de personalidad, anhelos, tristezas, alegrías, etc. 

Otro aporte fundante a la concepción del sujeto, es la Teoría del Psicoanálisis de Sigmund 

Freud.
3
  

                                                 
1
 Iván Pavlov. Rusia, 1849-1936. Fisiólogo. 

2
 Werner Karl Heisenberg. Alemania, 1901-1976. Físico. 

3
 Sigmund Freud. Austria, 1856-1939. Médico neurólogo. 

4
 Konstantin Stanislavsky. Moscú, 1863-1938. Actor, director y pedagogo teatral 
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Aquí nos encontramos con que además de estar constituidos por una serie de aspectos 

fisiológicos, biológicos y anatómicos, los sujetos tenemos un campo por descubrir que es nuestra 

psiquis. El campo psíquico, a partir de Freud, está compuesto por dos planos: el plano Conciente, es 

decir aquello que conozco de mí, de lo que puedo dar cuenta y el campo Inconciente que es la 

mayor parte de nuestra psiquis y que desconozco. La figura del iceberg flotando en el agua es muy 

gráfica. Lo que se ve de esa masa de hielo es la punta (plano conciente), la mayor parte de ese 

bloque está debajo del agua y no lo puedo ver (plano inconciente).  

 En síntesis, estamos constituidos por una marco de referencia biológico y un marco 

psíquico. Ambos nos hacen sujetos en un contexto en el que nos desarrollamos. 

 A los fines de definir por qué la Acción es orgánica, Stanislavsky
4
 se plantea que la acción 

teatral no es sólo aquello que el personaje hace mecánicamente porque tiene un objetivo, sino que 

ese hacer es orgánico, es psico-físico, es decir, la unión constitutiva e indivisible del sujeto: 

cuerpo/psiquis. 

 

El personaje acciona porque además tiene el deseo (Freud) de accionar, de hacer. 

 

 

Nuevamente,  modo de ejercicio: 

 

(La escena en una plaza. Es de noche. Florencia y Santiago están sentados en un banco) 

 

Florencia- ¿Cómo estás? 

Santiago- Bien, vos? 

Florencia- Las materias? 

Santiago- Uf… casi  

Florencia- Viste, te dije. 

Santiago- Bueno, che…  Te escribí algo. 

Florencia- Y dale!!!  

Santiago- Me miran con tus ojos las estrellas más grandes. Y como yo te amo, los pinos en el 

viento, quieren cantar tu nombre con sus hojas de alambre. 

Florencia- Ahhh. 

 

 En este ejemplo, además de agradecer un bello texto de Pablo Neruda, pueden imaginar qué 

Acciones le incluirían (entre paréntesis) a los personajes. 

 En síntesis, la Acción Teatral modifica, transforma la situación y los personajes. 

 

 

 Por último, reiteramos que la Acción no es sinónimo de Movimiento ya que este último es el 

desplazamiento del cuerpo en el espacio y no necesariamente presupone ser un elemento de la 

Estructura Dramática ni tener un objetivo a cumplir proveniente de un Conflicto. 

 Si bien en el teatro occidental, la mayoría de las acciones se resuelven con movimientos, por 

definición, deben estar diferenciados los dos conceptos. 

 No toda acción supone un movimiento y no todo movimiento es una acción.   
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CONTRATO PEDAGÓGICO 

El espacio curricular “Lenguajes Artísticos y Comunicacionales” se compone de tres sub-espacios: 

Lenguaje Musical, Lenguaje Plástico-Visual y Lenguaje Teatral. 

Cada Lenguaje será desarrollado por trimestre y para la promoción de la asignatura, el estudiante 

deberá aprobar los espacios en forma independiente, siendo promovido cuando tenga aprobados: 

- los tres sub-espacios con un mínimo de seis (6) cada uno,  

-y la evaluación correspondiente a los contenidos de Arte y Cultura (Generalidades) mínimo seis 

(6), que se desarrollarán en el primer trimestre y con el lenguaje correspondiente. 

El alumno que no apruebe Generalidades, uno, dos o tres sub-espacios deberá rendir examen final 

sobre los contenidos del o de los lenguajes no aprobados incluyendo en todos los casos 

“Generalidades”. 

LENGUAJE MÚSICAL 

De acuerdo a los objetivos establecidos por el Departamento de Arte, se tendrán en cuenta como 

criterios evaluativos: 

En la presentación de los trabajos prácticos: 

- El cumplimiento total, parcial o no cumplimiento de consignas.  

- La organización, procedimiento y puntualidad de las tareas asignadas. 

En la participación: 

- Identificación de los códigos utilizados en las diferentes producciones. 

- Individualización y análisis de las producciones artísticas y comunicacionales musicales.  

- Organización y análisis auditivo de los diferentes elementos del diseño musical. 

- Análisis crítico de la producción propia y de otros.   - Continuidad en el trabajo e interés. 

- Respeto hacia sí mismo y hacia los demás.   - Participación activa y colaboración con el grupo. 

- Capacidad de escucha colectiva e individual, para propiciar un adecuado espacio de trabajo. 

En las pruebas escritas se evaluarán: 

- Los contenidos desarrollados durante el trimestre.  

- Comprensión de las consignas.                                - La ortografía, será corregida. 

- Aplicación de procedimientos.                                 - La coherencia narrativa y adecuado uso de la 

sintaxis.  

Para la aprobación del Lenguaje, el alumno deberá tener aprobados los contenidos desarrollados 

durante el trimestre con un mínimo de seis (6). Se orienta al alumno que no haya alcanzado los 

objetivos mínimos del Lenguaje Musical y deba asistir a las mesas examinadoras de Diciembre, y/o 

Marzo y/o Julio, concurrir a las dos clases de consulta de la cátedra efectuadas en diciembre 

correspondientes a su curso previo al examen final. Además, puede concurrir al Departamento de 

Arte en sus horas de consulta a cargo de la Coordinadora del Área.  
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LENGUAJE TEATRAL 

De acuerdo a los objetivos establecidos por el Departamento de Arte, se tendrán en cuenta como 

criterios evaluativos: 

En la presentación de los trabajos prácticos: 

-El cumplimiento total, parcial o no cumplimiento de consignas.  

-La organización, procedimiento y puntualidad de las tareas asignadas. 

En la participación: 

- Identificación de los códigos utilizados en las diferentes producciones. 

- Conceptualización de las categorías trabajadas. 

- Análisis crítico de la producción propia y de otros. 

- Continuidad en el trabajo e interés. 

- Respeto hacia sí mismo y hacia los demás. 

- Participación activa y colaboración con el grupo. 

- Capacidad de escucha colectiva e individual, para propiciar un adecuado espacio de trabajo. 

En las pruebas escritas se evaluarán: 

-Los contenidos desarrollados durante el trimestre.  

- Comprensión de las consignas.                                  - La ortografía, será corregida. 

- Aplicación de procedimientos.                                   - La coherencia narrativa y adecuado uso de 

la sintaxis.  

 

Para la aprobación del Lenguaje, el alumno deberá tener aprobados los contenidos desarrollados 

durante el trimestre con un mínimo de seis (6). Se orienta al alumno que no haya alcanzado los 

objetivos mínimos del Lenguaje Teatral y deba asistir a las mesas examinadoras de Diciembre, y/o 

Marzo y/o Julio, concurrir a las dos clases de consulta de la cátedra efectuadas en diciembre 

correspondientes a su curso previo al examen final. Además, puede concurrir al Departamento de 

Arte en sus horas de consulta a cargo del Coordinador del Área.  
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LENGUAJE PLÁSTICO – VISUAL 

De acuerdo a los objetivos establecidos por el Departamento de Arte, se tendrán en cuenta como 

criterios evaluativos: 

En la presentación de los trabajos prácticos: 

-El cumplimiento total, parcial o no cumplimiento de consignas. Se aprobará con el 100 % de 

trabajos presentados en el plazo pautado por el profesor y el 80 % de trabajos aprobados. Éstos 

deberán realizarse durante las horas de clase en presencia del profesor. 

-Los trabajos deberán presentarse en hoja de dibujo con rótulo, que contengan nombre y apellido, 

curso, división, turno y nombre del trabajo. 

En la ejecución de la técnica: 

-Creatividad y manejo adecuado de las técnicas.     -la prolijidad. 

-la profundización en la producción. 

En la participación: 

- Análisis crítico de la producción propia y de otros.  - Continuidad en el trabajo e interés. 

- Respeto hacia sí mismo y hacia los demás.  - Participación activa y colaboración con el grupo. 

- Capacidad de escucha colectiva e individual, para propiciar un adecuado espacio de trabajo. 

En las pruebas escritas se evaluarán: 

-Los contenidos desarrollados durante el trimestre.  -Comprensión de las consignas 

-La coherencia narrativa y adecuado uso de la sintaxis.  -La ortografía (sólo será corregida) 

Para la aprobación del Lenguaje: 

- Tener aprobados los contenidos desarrollados durante el trimestre con un mínimo de seis (6). 

- No estar aplazado en la evaluación escrita  

- Aprobar la evaluación correspondiente a los contenidos de Arte y Cultura (Generalidades) que se 

desarrollarán en el primer trimestre y con el lenguaje correspondiente.  

- Tener el 100 % de los trabajos prácticos presentados y el 80 % de los trabajos aprobados.  

El alumno que no haya alcanzado los objetivos mínimos del Lenguaje Plástico - Visual y deba 

asistir a las mesas examinadoras de Diciembre, y/o Marzo y/o Julio y adeude trabajos prácticos, 

podrá concurrir a las dos clases de consulta de la cátedra efectuadas en diciembre correspondiente a 

su curso previo al examen final, y si no alcanzara con este, deberá concurrir al Departamento de 

Arte en sus horas de consulta, debiendo terminar y presentar los trabajos prácticos adeudados en 

estas instancias previas a las mesas examinadoras.  

El alumno que adeude trabajos prácticos no podrá presentarse a rendir en las mesas. 

 

 

 

Firma del alumno                                              Firma del padre, madre o tutor 



 

        

Lenguajes Artísticos y comunicacionales 

 Terceros años Turnos Mañana y Tarde- 

Profs. Perez Leiva, Laurencena, Arboleya, Montoya 

 

 

1- Realice una conclusión personal a partir de las diferentes definiciones del apunte  del término 

Cultura. 

2- Nombre tres o cuatro diferentes rasgos culturales que perciba como influencia en su propia 

cultura. 

3 Visualizar el video -Arte en construcción = Néstor García Canclini: Arte público, arte 

político. 

https://lalulula.tv/documental-2/arte-en-construccion/arte-en-construccion-nestor-garcia-

canclini 

 

y sacar conclusiones personales.. 

 
 

 

 

https://lalulula.tv/documental-2/arte-en-construccion/arte-en-construccion-nestor-garcia-canclini
https://lalulula.tv/documental-2/arte-en-construccion/arte-en-construccion-nestor-garcia-canclini

