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Introducción
La serie de obras para el presente trabajo práctico ha sido pensada, desde el punto de vista de la necesidad de establecer una relación acerca de los diferentes encuadres relacionados a través del tiempo y de los diferentes momentos artísticos en que fueron creados. Hablamos de momentos artísticos dentro de la pintura para no englobar conceptos como escuelas, corrientes, estilos o tendencias ya que son todos términos que se utilizan para catalogar los períodos artísticos pero que depende del contexto donde se los utilice, pueden conducir a una caracterización errónea del contexto pictórico en que fue creada la obra. Hemos elegido las pinturas donde el tema, la perspectiva, la luz y los colores sean determinantes. De esta manera queremos establecer una relación entre los distintos momentos pictóricos, los objetos de interés, la vista de personas en primer plano con paisajes detrás para hacer claro entre otros aspectos la utilización de la perspectiva hacia objetos lejanos. Esta premisa es claro que no involucra todas las posibilidades de selección de una serie sino que refleja el interés personal que hemos desarrollado durante el curso por determinadas formas y tipos de contenido.
Primera Obra:

Autor: Thomas Gainsborough  (1727 - 1788)

Nombre Original: Heneage Lloyd and His Sister. 
Año: 1750 
Dimensiones: 64.1 x 81 cm

Material: Oleo sobre lienzo
Ubicación: Fitzwilliam Museum, Cambridge, UK
Momento pictórico: 1.Neoclasicismo Inglés 2. Rococó
Fuente: http://www.terminartors.com/artistprofile/Gainsborough_Thomas
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Biografía de su autor: (Sudbury, Gran Bretaña, 1727-Londres, 1788) Pintor británico. De 1740 a 1748 residió en Londres, donde se formó con el grabador francés H. F. Gravelot, y en 1752 se estableció en Ipswich como retratista. En esta época trabajó sobre todo para los comerciantes de la ciudad y los terratenientes de la zona, para los que realizó principalmente retratos de busto y de medio cuerpo. Debía de ser ya un artista prestigioso cuando en 1759 se trasladó a Bath, la ciudad balnearia frecuentada por la sociedad elegante de la época, y allí desarrolló su estilo personal, consistente en retratos de cuerpo entero (muy poco habituales hasta entonces) ambientados sobre hermosos fondos de paisaje. El propio Gainsborough reconoció en ocasiones que el paisaje era su verdadera pasión y que se dedicaba al retrato con un espíritu esencialmente profesional, es decir, para ganarse la vida. Pero logró compatibilizar la realización de retratos con obras de otros géneros, incluido el paisaje. Sus paisajes (cuadros y numerosos dibujos) parecen realistas, porque están inspirados en lugares concretos, pero constituyen en realidad una transformación poética del dato real; entre los más conocidos se encuentran El abrevadero y Carreta para el mercado. Su vena creativa se manifestó también en las denominadas “fancy pictures”, de tema campesino idealizado, al igual que los paisajes. Desde 1774 trabajó en Londres, donde perfeccionó el estilo retratístico iniciado en Bath. En 1768, se fundó la Royal Academy, de la que formó parte desde el comienzo. A su muerte, Reynolds, la máxima autoridad artística de la época, con quien nunca compitió pese a ser ambos retratistas, alabó su pincelada fluida y brillante y su estilo de toques que «gracias a una especie de magia, a una cierta distancia, se convierte en el trazo deseado».

Fuente: http://www.biografica.info/biografia-de-gainsborough-thomas-949
Descripción: Esta obra muestra en su temática la utilización de determinados personajes humanos como es el caso de dos exponentes de una burguesía ascendente dentro de un paisaje bucólico y lleno de hermosura. Aquí la naturaleza debe acompañar las estilizadas figuras humanas puestas en primer plano y en una actitud de pose fotográfica. En ese tiempo la pintura tenía, como una sus funciones principales, el retrato para hacer permanecer en el tiempo futuro las imágenes de los hombres y mujeres de su época. Hacia la segunda mitad del siglo XIX la pintura quedará libre de esa limitación dejándolo a la fotografía y tomando de ella a su vez la instantaneidad, ventaja tan natural para ese tipo de medio gráfico a diferencia de la pintura. Por otro lado está relacionado con el hecho de la posibilidad de determinada clase pudiente que pudiera con los costos de ser inmortalizados en una tela por un artista virtuoso. Eso se revertirá también durante el siglo XIX cuando los artistas finalmente se vuelvan libres de sus mecenas y encuentren un mercado para sus obras y una sociedad que resignifica la obra artística tornándola un objeto de consumo, es el concepto de mercantilización de la obra artística que vimos en Argan. La iluminación es típica de ese tiempo y estilo donde están focalizadas las figuras principales y los colores están todos en armonía. La obra se presenta equilibrada y ajustada a las premisas pictóricas del renacimiento en cuanto a la utilización del espacio y la perspectiva. Los objetos están ubicados hacia un costado pero igualmente el equilibrio está presente balanceándose con otros objetos aunque más atrás. Se da volumen por medio de la modulación de color y por medio de las sombras a partir de un foco cenital. Expresiones descansadas y tranquilas transmitiendo paz interior y satisfacción. No hay línea que determina la figura sino que son los mismos colores los que definen las figuras y su contorno.
Segunda Obra:

Autor: John Constable  (1776 - 1837)

Nombre Original: The Hay Wain. 

Año: 1821
Dimensiones: 130,5 cm × 185,5 cm
Material: Oleo sobre lienzo

Ubicación: National Gallery de Londres, Londres,   Reino Unido
Momento pictórico: Romanticismo

Fuente: http://es.wikipedia.org/wiki/La_carreta_de_heno
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Biografía: (East Bergholt, Gran Bretaña, 1776-Londres, 1837) Pintor británico. Sin duda uno de los mayores paisajistas británicos de la historia, manifestó un talento artístico precoz, pero no comenzó su formación hasta 1799, cuando ingresó en las escuelas de la Royal Academy. Contrajo matrimonio en 1816, año en que la muerte de su padre, un propietario de molinos, le proporcionó el desahogo económico necesario para formar una familia. La década de 1820 fue la más brillante de su carrera. En 1821 ganó una medalla de oro en el Salón de París con El carro de heno, y a partir de entonces sus cuadros empezaron a venderse bien, aunque nunca fue demasiado admirado por sus coetáneos. Sus obras encontraron mejor aceptación en Francia, donde influyeron considerablemente en los pintores de la escuela de Barbizon, y más tarde en los impresionistas. La muerte de su esposa supuso un duro golpe para el artista y se tradujo en un sensible oscurecimiento de la paleta en las obras de sus últimos años. El mérito de Constable reside en haber rechazado los paisajes idealizados típicos de la época para copiar del natural, lo cual no era nada corriente por entonces. Solía realizar, al aire libre, bocetos al óleo de sus paisajes preferidos, que luego remataba con un cuidado trabajo de taller. El copiar del natural le permitió captar los efectos cambiantes de la luz y la atmósfera de una forma totalmente innovadora. Sus obras constituyen, en cierto modo, un reflejo del profundo amor que sentía por la naturaleza, adquirido en su tierra natal, protagonista principal de sus creaciones. Sus esbozos de tamaño natural, realizados con pinceladas de gran libertad y frescura, gozan en algunos casos de mayor aceptación que sus obras acabadas. En 1829 fue admitido, por mayoría de un solo voto, como miembro de la Royal Academy.
http://www.biografica.info/biografia-de-constable-john-601
Descripción: El objeto de interés en esta obra es una escena rural enmarcada en un marco de campestre, la carreta está cruzando por el vado de un arroyo pero deja presente la pregunta si podrán cruzar los carreteros del otro lado. Es una escena laboral con una paleta pletórica de colores naturales. No hay líneas y el trabajo del color es muy similar a la anterior pintura solamente que la temática y la composición varía en función de los intereses del movimiento pictórico que alberga este cuadro. La perspectiva es correcta y los objetos de fondo están trabajados para dejar a la vista la profundidad y la distancia. La actitud expectante del perro se contrasta con el poco interés de la lavandera por la acción de los carreteros. La luz es natural viene de arriba a la derecha pudiéndose ver en como refracta la luz la casa de la cual vemos solamente una parte como si la pintura fuera una ventana. No hay línea para delimitar las figuras. La temática de los carreteros trabajando es muy del romanticismo que se aleja del clasicismo por su interés fuera de los modelos griegos de perfección buscando objetos más naturales en acciones terrenas y muy humanas. Tiene un dejo de pintoresco en cuanto a la naturaleza en equilibrio, al servicio del hombre y permeable de ser modificada y trabajada.
Tercera Obra:

Autor: Jean-François Millet (1814-1875)
Nombre Original: Les glaneuses 

Año: 1857 
Dimensiones: 83,5 cm. x 110 cm.
Material: Oleo sobre lienzo

Ubicación: Musée d'Orsay 
Momento pictórico: Realismo
Fuente: http://www.musee-orsay.fr/index.php?id=851&L=3&tx_commentaire_pi1%5BshowUid%5D=341&no_cache=1
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Biografía: (Gruchy, Francia, 1814-Barbizon, id., 1875) Pintor francés. Nació en una familia de campesinos de Normandía y, gracias a una beca, pudo estudiar pintura en París, en el estudio de Delaroche. Sus primeros retratos y cuadros mitológicos nada tienen que ver con sus posteriores obras de tema campesino, en las que se enaltecen la vida y las ocupaciones diarias de las gentes que trabajan en el campo. La primera de estas creaciones, a las que está indisolublemente unido el nombre de Millet, fue El cribador, presentado en el Salón de 1848, al que más tarde siguieron Las espigadoras, El Ángelus, sin duda su obra más conocida, y El sembrador, cuadros todos ellos de figuras humanas definidas con vigor sobre un fondo de paisaje verídico. Con estas creaciones carentes de retórica e imbuidas de un profundo sentido de lo cotidiano, abrió el camino al realismo pictórico y dejó un modelo en el que se inspiró, entre otros, Courbet. En 1849, se estableció en Barbizon, donde permaneció el resto de su vida; aunque propiamente no perteneció a la famosa escuela de pintores de Barbizon, sí encarnó, como ellos, el deseo de huir de la vida urbana. A partir de 1863 y bajo la influencia de su amigo Théodore Rousseau, se dedicó con mayor intensidad al paisaje (La primavera, El crepúsculo). En 1859, El Ángelus le reportó la fama y la fortuna que no había logrado con sus obras anteriores, y ello le supuso salir por primera vez de la pobreza. Esta obra, sin embargo, lo encasilló como un pintor de efectismo sentimentalista, lo cual perjudicó su imagen hasta fechas recientes. Con todo, pintores como Van Gogh y Pissarro se inspiraron en sus obras, y en Estados Unidos gozó de gran popularidad, al menos hasta mediados del siglo XX. El Museum of Fine Arts de Boston y el Musée d'Orsay de París conservan las mejores colecciones de pinturas suyas.
Fuente: http://www.biografica.info/biografia-de-millet-jean-francois-1694
Descripción: Aquí podemos ver una obra típica de esta escuela que toma una escena rural de trabajadoras en la cosecha y el hecho de que las protagonistas sean trabajadoras demuestra las preocupaciones de este movimiento en cuanto a sus objetos de estudio. Tiene la constitución de la imagen la apariencia de una fotografía ya por la composición de los tres personajes contra el fondo, como por la instantaneidad de sus acciones. El realismo trata, y se ve claramente, de reflejar no solamente la realidad sino de que sus personajes sean tomados de la vida misma, además de que técnicamente pretendieran reflejar lo más fielmente posible lo que veían. Vemos el tratamiento de la luz y los pequeños reflejos en algunas de las pequeñas espigas doradas en el sector sombreado en primer plano, que muestra la dirección de donde proviene la luz y la altura del sol. La paleta es bastante amplia en este caso buscando trabajar con zonas más para mostrar lugares donde la luz del sol no es directa. Las sombras alargadas de las cosechadoras ayuda a comprender un poco más donde está el foco lumínico que baña el cuadro. La posición de cada una de las cosechadoras le otorga a la visión general de este lienzo una dinámica muy particular no exigiendo al espectador que acomode su vista a otra cosa que no fuera la escena misma y comprendiéndola básicamente porque es lo que su ojo está acostumbrado a ver.
Cuarta Obra:

Autor: Berthe Morisot (1841-1895)

Nombre Original: Dans les blés

Año: 1875 

Dimensiones: 47cm. × 69 cm.
Material: Oleo sobre lienzo

Ubicación: Musée d'Orsay 
Momento pictórico: Impresionismo
Fuente: http://en.wikipedia.org/wiki/File:Berthe_Morisot_005.jpg
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Biografía: La famosa pintora llamada Berthe Morisot, de origen francés, nació en Bourges, Francia, el 14 de enero de 1841.Esta pintora se caracterizó por pertenecer al género renacentista, ya tardío para la época en que vivió. Berthe nació en el seno de una familia burguesa, siendo ellos quienes animaron a la joven a iniciarse en el arte e introducirse en el ambiente. Fue una de las pocas mujeres que se dedicaron a esta profesión, y fue también quien demostró las posibilidades de las mujeres en las artes a fines del siglo XIX. Al cumplir los 20 años, Berthe conoce a Camille Corot, un importante paisajista de la Escuela de Barbizon, quien más adelante sería una fuerte influencia en ella, ya que él fue quien la admitió como su discípula y la introdujo en los círculos artísticos. Luego de haberse nutrido lo suficiente como para adquirir experiencia para moverse libremente en el ambiente, Berthe adquiere la técnica impresionista de pintar al aire libre, donde creaba pequeños cuadros y esbozos para grandes obras que terminaba en el estudio. Progresó a grandes pasos, y su primera participación en el Salón de París se dio en 1864 con dos paisajes.
A partir de este momento, Berthe exhibió continuamente en el Salón hasta 1874, año de la primera exposición impresionista. Años mas tarde, la artista conoce a Édouard Manet, otro reconocido pintor de la época, y, en 1874 se casa con Eugène Manet, su hermano menor. Ella fue quien convenció al maestro de pintar al aire libre y lo atrajo al grupo de pintores que  posteriormente conformarían el grupo de los Impresionistas. Morisot, junto a Camille Pissarro, han sido los dos únicos pintores que tuvieron cuadros en todas las exposiciones impresionistas originales. Ha sido relegada a la categoría de "artistas femeninas" por su temática de la vida cotidiana, como lo ha marcado al mostrar mujeres, niños y escenas domésticas. Ella se ha caracterizado por pintar la inmediatez, lo que veía en su vida normal, y como una mujer de la alta burguesía, estaba habituada a escenas domésticas, deportes campestres y un amplio círculo de mujeres y niños, ya que el mundo masculino les estaba vetado. Sus cuadros muestran unos temas equivalentes al de sus colegas masculinos, al igual que Edgar Degas, ha pintado ensayos de ballet, carreras de caballos y desnudos femeninos. A pesar de esto, la figura de Berthe Morisot, junto a las de otras maestras de la pintura, ha quedado ensombrecida por el conjunto del movimiento y en especial de los pintores masculinos. A partir de 1880, debido a la influencia de Renoir ha reflejado en sus obras la frescura luminosa de su paleta, la factura libre y vigorosa, así como, la atmósfera poética de sus lienzos, son reconocidas y admiradas. Al llegar 1892 la Galería Boussod-Valadon le dedica una exposición que tuvo un gran éxito. La artista sufrió ungran cambio en su vida, al recibir la noticia de la muerte de Édouard Manet en 1883, la de su esposo, Eugène Manet, en 1892, y posteriormente la de su hermana. Berthe tuvo que educar sola a su hija, Julie Manet, con quien mantuvo siempre lazos muy fuertes. La artista se ha despedido de su hija al morir con tan sólo 54 años, y su hija quedó relegada al cuidado de sus amigos, Edgar Degas y Stéphane Mallarmé. Berthe Morisot muere en 2 de marzo de 1895 en París.
Fuente: http://www.biografias.es/famosos/berthe-morisot.html
Descripción: La obra tiene una paleta muy luminosa, con la particular visión impresionista que pinta una escena campestre de un joven paisano de camino por una pradera sembrada con el fondo de una villa bajo un cielo algo nublado. Los trazos son gruesos y sin líneas definidas. La perspectiva aún es clásica igual que el espacio pero aquí comienza a existir una diferencia con los movimientos anteriores que es el tratamiento de la luz y de las formas. En la luz se buscan los límites acentuando aquellas zonas más expuestas. Este tipo de pintura ya pide al espectador que disponga de atención y una distancia adecuada para poder ver la escena. El amarillo de la siembra se funde casi en una sola mancha que impide ver con detalle el campo. Pero pequeños reflejos nos muestran que no es una masa informe sino que es un campo sembrado. Las pinceladas aquí son más fuertes, gruesas pero no por ello menos precisas y certeras para que con un puñado de ellas pueda armarse la figura del paisano. Comienza a verse un rompimiento con la tradición imperante en cuanto a la luz pero no así con la perspectiva o el espacio. Además se le pide al observador que imagine y se deje llevar por el contexto general de la obra para conformar la imagen particular. Los detalles no están a la vista sino que se forman en la imaginación de aquel que observa el cuadro. No todo es tan evidente para este tipo de pintura pero no por ello deja de ser importante sino que está allí, solamente que es la particular visión del autor la que hay que tener en cuenta. Pareciera que el artista no tuviera la capacidad de mostrar la realidad por medio técnicos adecuados como en los anteriores ejemplos, pero no es así, sino todo lo contrario la búsqueda de resaltar de forma muy personal la realidad es lo que detenta esta escuela tan revolucionaria en algunos aspectos y que deliberadamente elige otra manera de representar la realidad.
Quinta Obra:

Autor: Georges-Pierre (1859-1891)

Nombre Original: La Seine a Courbevoie
Año: 1886 

Dimensiones: 46.5 cm. × 55,5 cm.
Material: Oleo sobre lienzo

Ubicación: Courtauld Institute, London

Momento pictórico: Neoimpresionismo
Fuente: http://www.artchive.com/artchive/S/seurat/bridge.jpg.html
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Biografía: Georges Pierre Seurat, más conocido como Georges Seurat solamente, ha nacido el día 2 de diciembre de 1859, y sería quien luego se convertiría en un pintor francés y en el fundador del Neoimpresionismo. En su infancia y juventud ha asistido a la escuela municipal de dibujo, y ya con 18 años de edad Seurat es admitido en la Escuela de Bellas Artes, luego anotándose también en el estudio de Henri Lehmann, un discípulo de Ingres. Este hombre ha tenido una corta vida, pero en la pintura francesa ha dejado una huella inigualable, al mudarse en su juventud a un estudio cercano a su anterior casa, comienza su relación secreta con  Madeleine Knobloch, una joven modelo con quien mantendría su romance en secreto hasta pocos días antes de su muerte. En poco tiempo, en 1890 nace su primer hijo y el segundo llegaría pocos días después de su muerte. Seurat toma de los teóricos del color la noción de un acercamiento científico a la pintura. Seurat creía que un pintor podía usar el color para crear armonía y emoción en el arte de la misma forma que los músicos usan variaciones del sonido y el tempo para crear armonía en la música. Seurat teorizó que la aplicación científica del color era como cualquier otra ley natural, y se condujo a probar esta conjetura. Su estilo ha sido proporcionado por su conocimiento de la percepción y de las leyes ópticas el cual utilizaría para crear un nuevo lenguaje artístico basado en su propio sistema de heurística y con este comienza a mostrar esta lengua usando líneas, y esquema e intensidad del color. A este lenguaje lo llamo cromoluminarismo. Tal es así, sus pensamientos, que  Seurat ha creado su propia teoría que se resume sosteniendo que la emoción de la alegría puede ser alcanzada por la dominación de tonalidades luminosas, por el predominio de colores cálidos, y por el uso de las líneas dirigidas hacia arriba. La calma se alcanza a través de un uso equilibrado de la luz y la oscuridad, por el balance entre colores fríos y cálidos, y por líneas horizontales. La tristeza se alcanza utilizando colores oscuros y fríos y líneas que señalan hacia abajo. Su primer obra maestra ha sido “Un baño en Asnieres”, comenzada en la primavera de 1883, es de grandes dimensiones refleja ya el método de su trabajo, radicalmente distinto al de los impresionistas. En sus años siguientes, más allá de que sus obras no sean aceptadas en todo el mundo, en 1886 participa con “La Grande Jatte” en la octava y última exposición de los impresionistas, donde las obras divisionistas despiertan la burla de los sectores tradicionales, y es aquí que es invitado por músicos a su exposición del año siguiente, y en general ha generado una gran polémica, que finalmente confirma al pintor como líder indiscutido del grupo. Al regresar a París, Seurat inicia una nueva obra llamada “Las modelos”, obra en la que aplica de forma más estricta los principios del divisionismo, reduciendo aún más el tamaño de los puntos de color. Luego llega “La parada del circo”, un cuadro que Seurat presentará en el cuarto Salón de los Independientes con gran éxito. Finalmente,  Seurat vive sus últimos años en un ambiente de creciente aislamiento; con miedo a ser copiado, hasta llegar lamentablemente su temprana muerte, cuando aún no había cumplido treinta y dos años, habría de suponer un duro golpe para todos ellos, él fallece a causa de la difteria.
Fuente: http://www.biografias.es/famosos/georges-seurat.html
Descripción: Aquí ya podemos observar la técnica del “divisionismo” particular técnica que se conoce como puntillismo. Aquí la forma se conforma por pequeños puntos que además de conformar la figura hace lo propio con los colores. Es una técnica que no permite un gran acercamiento a la obra sino que el observador tome distancia para conformar en su retina la imagen completa. Las líneas en la geometría son formadas por una sucesión infinita de puntos y ese concepto es lo que utilizará el puntillismo para formar sus figuras. Aún aquí el espacio y la perspectiva heredada del renacimiento no se rompe, pero el devenir de la sociedad, complejizándose especialmente después de la revolución industrial las revoluciones burguesas a mitad del siglo XIX desemboca hacia finales de ese siglo en una pintura que ya muestra señales claros de un inminente rompimiento con las ideas del siglo XVII. La obra está conformada con una paleta muy brillante, la utilización de los colores no es tan extensa como para exigir una armonización a través de la vista como lo hace el impresionismo. Las pincelas son reemplazadas por los puntos lo cual exige un atrabajo muy minucioso por parte del artista. La utilización de la perspectiva está trabajada a través de la profundidad de los objetos y en este caso en la posición en los planos de los mismos. Aquí se nota ese trabajo entre el árbol a la derecha y una figura humana al fondo de la pintura como una sombra a pesar de estar bañada por la luz la cual parece ser deslumbrante a pesar de ser un cielo nublado y oscurecido por el humo de una gran chimenea al fondo de toda la vista.
Sexta obra
Autor: Kasemir Malevich Centeno (Ucrania, 1878-1935)
Nombre Original: Cosecha de Centeno
Año: 1912
Dimensiones: 72 cm. X 74,5 cm.
Material: Oleo sobre lienzo
Ubicación: 
Momento pictórico: Cubismo
Fuente: http://spain.intofineart.com/htmlimg/image-36232.htm
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Biografía:   Pintor abstracto. Sus primeras obras están influidas por el neoimpresionismo y el fauvismo y después por el cubismo, distinguiéndose por una gran claridad de líneas. En 1912 comienza a desarrollar su propio estilo, que le llevó a fundar el suprematismo con su famoso Cuadrado negro sobre fondo blanco (1913). Este movimiento buscaba la reducción de la pintura a elementos geométricos (rectángulo, cuadrado, círculo, triángulo), y son estos principios los que rigen la producción de Malevich, quien aplica a los elementos geométricos el mismo color o el blanco y el negro. Su abstracción geométrica llega a la culminación con la composición suprematista Cuadrado blanco sobre fondo blanco (1918, Museo de Arte Moderno, MOMA, Nueva York), perteneciente a la serie de pinturas de blanco sobre blanco. Junto con Mondrian, fue la figura más importante de la abstracción geométrica. Sus teorías del suprematismo, elaboradas junto al poeta ruso Vladimir Mayakovsky, empezaron a aparecer en revistas en 1915. En 1916 publicó el Manifiesto suprematista. Al final de la década de 1920 aparecieron en Alemania editadas por la Bauhaus con el título Die gegenstandslose Welt (El mundo sin objeto). 
Fuente: http://www.epdlp.com/pintor.php?id=302
Descripción: Hay aquí un verdadero rompimiento con la tradición clásica del espacio. Esta obra refleja ese rompimiento y la nueva conformación de las formas a través de figuras geométricas el volumen está dado a partir de el color utilizando zonas de color más claro o más oscuro. En este caso podemos ver casi todas las formas dadas en una base cilíndrica y no hay una gran diferencia entre el primer plano y los objetos detrás. Las líneas son claras y definidas, hay una regresión a la utilización de la línea para delimitar las formas. La paleta es muy brillante y de colores muy vivos y primarios. La utilización de los colores de forma plena acompaña a la pronunciada línea ambas particularidades también encontradas en la pintura románica medieval. Dos estilos tan distantes utilizando técnicas similares y llegando a productos tan distintos. En este caso el artista ha transitado otras escuelas y movimientos pero en este caso ha utilizado de forma muy clara el cubismo dejando muestras de los aspectos más definidos de esta escuela plástica.






