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El propósito de este manual es servir de acompaña-
miento y guía de aula para procurar un aprendizaje 
multidimensional y transversal donde se combinen lo 
analógico y lo digital, formando a los alumnos para 
pensar, habitar y crear en el presente.

Más que a copiar o reproducir, el niño tiene que 
aprender a producir; más que a recrear, a crear; más 
que a repetir, a investigar, explorar y descubrir, a des-
velar lo que le rodea y reinventar las herramientas 
artísticas y sus lenguajes. En este caso, desde la ex-
presión plástica y visual. 

El maestro de Educación Primaria puede utilizar este 
libro como inspiración para ir construyendo sus pro-
pios proyectos y actividades de aula desde los dife-
rentes conceptos, elementos, herramientas, técnicas 
e ideas que aquí se desarrollan. 

La visualidad y la plasticidad, como modos de aproxi-
marse a la experiencia del arte, aseguran que al niño 
se le forme para amplifi car su capacidad perceptiva, 
desarrollando cognitivamente su universo interior, 
enriqueciendo su expresividad e incrementando así 
las conexiones que realiza con todo lo que le rodea. 
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57

Capítulo 3. Elementos básicos de 
expresión formal: punto, línea, plano, 
forma, color, textura, luz, volumen

Antonia Muñiz de la Arena 

Introducción

Las creaciones visuales están constituidas y estructuradas por unos ele-
mentos básicos formales cuya combinación da lugar a diferentes compo-
siciones y significados visuales. Los conceptos de percepción y cognición, 
junto con los de representación y simbolización, constituyen los principios 
del lenguaje visual y son los elementos básicos que forman parte del mis-
mo. Es importante que el alumnado se familiarice con su aspecto formal 
y su expresión y aprenda a relacionarlos, ya que representan uno de los 
pilares de la alfabetidad visual y su comprensión les ayudará a interpretar 
y crear con mayor entendimiento todo tipo de representaciones visuales.

El punto, la línea, el plano, la forma, el color, la textura, la luz y el 
volumen son esenciales, tanto para la construcción y creación de imá-
genes y obras de arte como para su percepción e interpretación. Cuan-
do hablamos de las imágenes, su gramática y sus lenguajes, hablamos 
de un mundo complejo, por su amplitud y diversidad de disciplinas, 
en el cual esas imágenes conforman también la identidad cultural. Ese 
mundo visual está constituido en un primer nivel por estos elementos 
llamados básicos, que como su nombre indica son «esenciales» para 
una posterior comprensión de los principios compositivos y desarrollo 
del lenguaje visual, como se irá viendo en sucesivos capítulos.
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Estos elementos básicos de la expresión formal nos han acompaña-
do como civilización y, desde la creación de mapas y planos hasta los 
códigos de circulación, pasando por la escritura y el arte, han favoreci-
do la comunicación, la expresión artística y, en definitiva, la expansión 
del conocimiento y el intercambio cultural. Su utilización sigue vigente 
en la era digital y forman parte de nuestra cotidianeidad, tanto en los 
mensajes visuales que recibimos como receptores, como en aquellos 
que creamos como emisores. 

El punto, la línea y el plano son la base de cualquier representa-
ción visual, ya sea esta fotográfica, pictórica o científica, perteneciente 
al mundo de la ilustración, el comic o los mensajes audiovisuales; la 
forma, el color y la textura nos hablan de las cualidades físicas de las 
imágenes y también de los objetos, y la luz constituye un elemento 
primordial por el cual podemos percibir, interpretar y construir el volu-
men. Todos ellos pertenecen tanto al campo de la figuración como al de 
la abstracción. Su visión de conjunto y sus variadas relaciones dan lugar 
a diferentes mensajes y significados. 

En una composición no es lo mismo ver un punto central que llama 
la atención, que varios puntos juntos, como no es igual utilizar una 
línea recta que una curva, o la mezcla de ambas. De la misma manera, 
la utilización de un color u otro produce sensaciones y significados di-
ferentes hacia el espectador. Una señal de «prohibido el paso» realizada 
en verde confundiría a los conductores en una carretera, puesto que 
hemos aprendido a interpretar el rojo como señal de aviso y detención. 
Sin embargo, si encontramos ese mismo símbolo en verde dentro de 
una obra de arte, su significado hacia el espectador merecerá una lec-
tura e interpretación diferentes. De ahí que sea la visión de conjunto de 
dichos elementos y sus relaciones en un espacio dado y en un contexto 
lo que nos lleva a experimentar múltiples y diversas sensaciones per-
ceptivas, cognitivas, estéticas y emocionales. 

Los elementos básicos son, por lo tanto, esenciales en la expresión for-
mal, y entender sus diferentes combinaciones, su uso discriminado y la 
coherencia en su tratamiento nos permite comunicar ideas, pensamientos, 
conocimiento y emociones. Todo ello hace que se hable de un lengua-
je visual y de una gramática visual a modo del universo de la escritura; 
recordemos que los seres humanos ya utilizamos el dibujo como medio 
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de expresión y lenguaje antes de hablar correctamente. Un lenguaje cuya 
relevancia en el siglo XXI es indiscutible porque nuestros niños y niñas han 
nacido ya en una cultura preeminentemente audiovisual en la que con fre-
cuencia las palabras son sustituidas por imágenes. Imágenes que tendrán 
que aprender a descodificar para el desarrollo de su alfabetidad visual.

3.1. El punto

Generalmente se considera el punto como la unidad mínima de expre-
sión y comunicación visual que resulta perceptible por el contraste de 
color o de relieve sobre una superficie. Cuando se dibuja un punto esta-
mos dejando una huella, una pequeña marca y aunque pensemos en el 
punto como una forma circular, el punto puede tener diferentes formas 
(triangulares, estrelladas, cuadradas), pero será un punto en función de 
su tamaño, ya que si este aumenta se convertirá en una figura plana. 

Figura 3.1. Puntos con formas diferentes aumentados de tamaño. Fuente: Elaboración propia.

Figura 3.2. Ejemplos de punto y plano según el tamaño. Fuente: Elaboración propia.

El punto ejerce una poderosa fuerza visual en nuestra percepción, 
estando aislado o conectado con otros puntos conduce nuestra mirada 
y centra nuestra atención. En la naturaleza encontramos numerosos 
ejemplos que lo demuestran, uno de los más evidentes es el del cielo 
nocturno en el que las estrellas se ven como puntos de luz. 
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3.1.1. Características expresivas del punto

El punto posee unas características propias que podemos resumir en 
el tamaño, la forma, la textura y el color. Como elemento expresivo nos 
permite la posibilidad de:

•• Construir líneas. 
•• Reforzar los centros de atención.
•• Señalar profundidad.
•• Expresar concentración y dispersión. 
•• Crear ritmos en la composición.
•• Relacionar elementos próximos.
•• Sugerir movimiento.

Figura 3.3. Sucesión de puntos construyendo una línea. Fuente: Elaboración propia.

Figura 3.4. Ejemplos de la fuerza visual que el punto ejerce sobre el ojo. Fuente: Elaboración 
propia.

Figura 3.5. Concentración y dispersión. Figura 3.6. Profundidad. Fuente: Elaboración propia.
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En el ámbito artístico y en relación a las características expresivas y 
formales del punto conviene destacar su utilización absoluta en el arte 
dentro del movimiento puntillista, especialmente a través del artista 
Seurat. En sus composiciones se manifiestan los estudios de percep-
ción del color realizados a través de la utilización del punto. Su técnica 
consistía en aplicar puntos de color puro, que el ojo y el cerebro del 
espectador mezclaban dando una interpretación final de la obra. Ade-
más de la combinación de colores, era importante definir el tamaño y 
la densidad de cada punto. Por lo tanto, se trataba de un proceso de 
valoración racional y meticuloso a la par que expresivo. 

Figura 3.7. Les Grues et la percée à Port-en-Bessin. George Seurat. 1888. 

Si nos fijamos en las fotografías impresas y en las pantallas de televi-
sión, podemos comprobar, al aumentarlas de tamaño, que las imágenes 
están compuestas por una trama de pequeños puntos. De la misma 
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manera, en la fotografía digital descubrimos que son los píxeles o pe-
queños puntos cuadrados los que construyen la imagen final. 

Figura 3.8. Imagen digital y aumento. Trama de píxeles. Fuente: Elaboración propia.

3.2. La línea

Hemos visto (Figura 3.3) que la sucesión continuada de puntos da lu-
gar a la línea. Por lo tanto plásticamente podemos definir la línea como 
la trayectoria descrita por una sucesión de puntos o como la trayecto-
ria de un punto en movimiento. También hemos hablado de la huella 
que se produce cuando dibujamos un punto, de manera que con la 
línea sucede lo mismo: se produce una huella cuando dibujamos con 
cualquier utensilio (lápiz, grafito, pincel, punzón...).

La línea, al igual que el punto nos permite representar visualmente 
aquello que está en nuestra imaginación, nuestras ideas y el mundo 
que nos rodea. Es un elemento flexible con el cual podemos expresar-
nos y crear tanto representaciones geométricas como de carácter expre-
sivo y gestual. De ahí que sea la base tanto del dibujo técnico como del 
dibujo artístico.

Existen diferentes tipos de líneas: horizontales, verticales, diagona-
les, onduladas, quebradas y la utilización de unas u otras depende de la 
representación visual que queramos crear. Debemos tener en cuenta, 
además, que las líneas sirven para expresarnos, por lo tanto también 
reflejarán nuestros estados de ánimo y sensibilidad. 
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A veces nos hemos sorprendido hablando por teléfono, o absortos, 
escuchando una clase o una conferencia sin que ello significase falta de 
interés, mientras realizábamos dibujos automáticos, y el resultado final 
ha sido un papel lleno de líneas diagonales, horizontales, onduladas, 
quebradas o mixtas. Estos ejercicios, aparentemente inservibles, llenos 
de líneas errantes que no persiguen una finalidad concreta, reflejan 
sin embargo nuestro estado de ánimo en ese momento a través de los 
grafismos realizados. 

En un dibujo, una línea no es solamente un trazo que sumado a 
otro trazo dará como resultado final una representación visual. Cada 
línea representa una elección y valoración personal y si está creada 
a mano contendrá una expresión que aúna destreza, sentimientos y 
gestualidad. La suma de todas esas líneas, sus relaciones y sus ritmos 
nos darán la visión de conjunto necesaria para crear una composición 
coherente con nuestros planteamientos conceptuales, estéticos y emo-
cionales. Una composición que podrá ser figurativa o abstracta. Por eso 
es importante que los niños y niñas trabajen diferentes tipos de líneas, 
de manera experimental e intuitiva e interpreten de igual manera las ti-
pologías mostradas en representaciones visuales relevantes de carácter 
dibujístico, pictórico, publicitario o ilustrativo.

3.2.1. Tipología y características expresivas de la línea

Al igual que el punto, la línea posee unas características relacionadas 
con su tamaño, forma, textura y color, pero además las características 
expresivas de la línea dependen también del tipo de línea que vayamos 
a utilizar. Atendiendo a su forma y a su disposición podemos dividir los 
tipos de líneas en dos grandes grupos: simples (rectas y curvas) y com-
puestas (quebradas, onduladas y mixtas).
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Tabla 5. Clasificación y características de las líneas atendiendo a su forma y disposición.

TIPO LINEAS SIMPLES

RECTA 

Horizontal

Relacionada con la base un 
plano tienden a representar 
reposo y un equilibrio estable. 
En la naturaleza la asociamos 
con la línea del horizonte.

Vertical

Opuesta a la línea horizontal 
se relaciona con la idea de 
firmeza y de solidez. Asociada 
a elementos de la naturaleza 
como los árboles o a elemen-
tos artificiales de soporte como 
las columnas en arquitectura.  

Oblicua

La línea oblicua presenta un 
gran dinamismo en compa-
ración con las anteriores y 
también mayor inestabilidad. 
Sin embargo para el artista 
Kandinsky este tipo de línea 
representaba «la forma más 
limpia del movimiento infinito 
y templado» (Kandinsky, 1996, 
p. 51). El artista consideraba 
que se trataba de líneas cuyo 
movimiento podía ir hacia 
la horizontalidad o hacia la 
verticalidad. 

CURVA

La línea curva sería lo opuesto a la línea recta y 
surge cuando a la recta se aplican dos presiones 
que dan lugar a la forma de arco. Se trata de una 
línea flexible y elástica que se asocia al movi-
miento y al dinamismo. Perceptualmente cuando 
vemos una línea curva el cerebro tiende a querer 
interpretar un plano, algo que no ocurre con una 
sola línea recta, ya que se necesitaría más de una 
para que eso suceda. Como señala Kandinsky 
«mientras la recta es una completa negación 
del plano, la curva contiene en sí un germen del 
plano» (1996. p. 72).
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TIPO LÍNEAS COMPUESTAS 

QUEBRADA

La línea quebrada está compuesta por varias 
líneas rectas unidas entre sí que siguen diferentes 
direcciones. Al actuar fuerzas diferentes pueden 
expresar ruptura pero también manifestar un 
ritmo agitado y vibrante. 

ONDULADA
La línea ondulada está compuesta por curvas uni-
das y está asociada a un movimiento sosegado y 
cadencioso.

MIXTA
La línea mixta está compuesta por líneas rectas y 
curvas unidas. Posee una gran fuerza expresiva.

Fuente: Elaboración propia.

Podemos diferenciar la capacidad expresiva de la línea y sus fun-
ciones como elemento compositivo y como elemento gráfico. Como 
elemento compositivo sus funciones principales serían: 

•• Construir planos.
•• Señalar profundidad.
•• Crear ritmos en la composición.
•• Relacionar elementos próximos.
•• Sugerir movimiento y dirección.

Como elemento gráfico atenderemos a la diferenciación de las lí-
neas definida por Arnheim (2013):

•• La línea objetual: es aquella que se percibe y funciona como 
objeto unidimensional.

•• La línea de sombreado: es aquella que se utiliza para crear tra-
mas y volúmenes. La suma de las líneas separadas se percibe 
como una totalidad.
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•• La línea de contorno: se utiliza para definir la forma. Según Arn-
heim surge cuando la línea cambia su función «de objeto unidi-
mensional se transforma en contorno de un objeto bidimensio-
nal. Se convierte en parte de un todo». (Arnheim, 2013, p. 230)

3.3. El plano

El plano, como elemento plástico, es una superficie construida por me-
dio de puntos o líneas que posee dos dimensiones: alto y ancho. En 
las representaciones visuales, el plano, la apariencia plana y la cons-
trucción de figuras y formas planas se consiguen cuando se eliminan 
los efectos que producen profundidad como la perspectiva, el claro-
oscuro, o el volumen. 

Aunque el plano tiene como característica esencial la falta de pro-
fundidad, sin embargo, una de sus funciones es la de crear profundi-
dad. Es decir podemos crear sensación de profundidad combinando di-
ferentes planos para sugerir una tercera dimensión, bien cambiando el  
color o el tamaño. 

Figuras 3.9 y 3.10. Ejemplos de la funciones de un plano para crear profundidad a través del 
color y del tamaño. Fuente: Elaboración propia.

El cubismo ha sido uno de los movimientos artísticos que más ha 
utilizado el plano y sus superposiciones como elemento constructivo y 
expresivo en sus composiciones. 
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3.4. La forma

Cuando pensamos en el punto, la línea o el plano y los hacemos visibles 
gráficamente, estamos también creando formas. Por ejemplo, al comien-
zo de este capítulo decíamos que la forma más común cuando pensamos 
en la figura del punto suele ser el círculo, sin embargo conveníamos que 
podrían ser infinitas si teníamos en cuenta las formas aleatorias que este 
podía tener. Asimismo, podemos decir que la forma es aquello que deter-
mina el contorno de un objeto, y el contorno se crea combinando líneas 
rectas y curvas. Si pensamos en formas planas, es decir, en la forma como 
un plano, podemos hacer la clasificación que aparece en la Tabla 6.

 Tabla 6. Clasificación de las formas planas y variedad de figuras según Wong. 

TIPO DESCRIPCIÓN

Geométricas: construidas matemáticamente.

Orgánicas: rodeadas por curvas libres que 
sugieren fluidez y desarrollo.

 

Rectilíneas: limitadas por líneas rectas que no 
están relacionadas matemáticamente entre sí.

Irregulares: limitadas por líneas rectas y 
curvas que no están relacionadas matemáti-
camente entre sí.

Manuscritas: creadas a mano alzada, ges-
tuales.

Accidentales: obtenidas accidentalmente.

Fuente: Elaboración propia a partir de la información de Wong (1991).
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Además de la forma asociada a un plano debemos tener en cuenta 
que la forma viene determinada por sus límites y que existe una forma 
perceptual que es la que percibimos cuando miramos los objetos mate-
riales. En esta forma perceptual también influyen elementos luminosos 
e incluso nuestra subjetividad, ya que como señala Arnheim la imagen 
de la forma del objeto viene determinada por la totalidad de experien-
cias que hayamos tenido de ese objeto a lo largo de nuestras vidas. De 
manera que se podrían omitir los límites de un objeto y aun así dibujar 
una imagen reconocible del mismo. Por ejemplo:

Cuando a una persona a la que se le pide que explique cómo es una escalera 

de caracol describe con el dedo una espiral ascendente, lo que hace no es dar 

el contorno, sino el eje principal característico que, en realidad, no existe del 

objeto. Así la forma de un objeto queda plasmada por rasgos espaciales que 

se consideran esenciales. (Arnheim, 2013, p. 63)

3.5. El color

El color es un fenómeno físico producido por la acción de la luz y por 
la propiedad de los cuerpos para absorber y reflejar parte de la misma. 
No existe el color sin la acción de la luz, de forma que el color no es 
realmente una propiedad de las superficies o de los objetos, sino que la 
sensación de color se crea como una respuesta de nuestra percepción. 

La retina del ojo humano cuenta con un elevado número de células 
fotorreceptoras denominadas conos y bastones que son sensibles a las 
longitudes de onda que componen el espectro de la luz visible (que se 
corresponde con los colores del arco iris). La información transformada 
en señales eléctricas se envía al cerebro a través de los nervios ópticos, 
creando la sensación de color.

Conviene pues destacar que en la percepción visual están incluidos 
no solo los órganos visuales como el ojo y la retina, sino también el ce-
rebro. Como señala el neurobiólogo Semir Zeki:

El color, tal y como los pintores saben desde hace tiempo, es resultado de 

una comparación, llevada a cabo por el cerebro, entre la composición de lon- 
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gitudes de onda de luz reflejada desde una superficie y la composición de 

longitudes de onda de la luz que reflejan las superficies circundantes. Esta 

comparación es una propiedad del cerebro no del mundo exterior, pues nada 

salvo la lógica del cerebro podría dictar que se realizara este tipo de compa-

ración. Y al hacerlo el cerebro va más allá de la información dada, cotejando 

información de partes relativamente amplias del campo visual. (Zeki, 2005, 

p. 95)

La percepción del color difiere entre las especies, de hecho no todos 
los animales ven en colores. Para los seres humanos el color es un ele-
mento básico que además de estar relacionado con funciones de super-
vivencia, como la de búsqueda de alimento o la detección de peligro, 
también ha servido para expresar e interpretar emociones ayudando a 
la comunicación.

Son muchos los campos desde los que se estudia el color; como ele-
mento básico de la representación visual nos interesa desde un aspecto 
formal y expresivo, en la medida en la que nos permite en un primer es-
tadio percibirlo en nuestro entorno y posteriormente crear y descifrar re-
presentaciones visuales donde el color posee un significado y actúa como 
un elemento que provoca emociones. El color es una experiencia com- 
partida que nos permite un alto grado de comunicación y como señala 
Dondis: «Compartimos los significados asociativos del color de los ár-
boles, la hierba, el cielo, la tierra, etc., en los que vemos colores que 
son para todos nosotros estímulos comunes. Y a los que asociamos un 
significado». (2014, p. 64)

Sin embargo, conviene también señalar que la experiencia de per-
cepción del color es tan universal como individual, las emociones son 
espontáneas y particulares mientras que los significados pueden perte-
necer al colectivo y a un contexto cultural determinado. Por ejemplo, los 
pueblos esquimales cuentan con un elevado número de términos para 
definir el color blanco refiriéndose a las diferentes tonalidades de nieve 
y de hielo. Si pensamos en el significado, ese mismo color blanco se uti- 
liza como símbolo de luto en algunas culturas mientras en otras se trata 
del negro.

Por lo tanto, no es extraño que en ocasiones se hable de la percep-
ción del color como una experiencia que resulta relativamente subjeti-
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va, ya que, como señalan algunos estudios, no podemos estar seguros 
de que los otros perciban exactamente el color como lo percibimos 
nosotros, más aún si tenemos en cuenta que el color tiene unas cuali-
dades como son el tono, la saturación y el brillo que hacen, si cabe, más 
compleja su percepción y definición. 

Sin embargo, existen teorías y modelos de color utilizados universal-
mente que nos permiten diferenciar los colores primarios y secundarios 
y analizar los resultados de sus mezclas y combinaciones. 

3.5.1. Principales teorías del color 

Desde el punto de vista de la física y la óptica, el científico inglés New-
ton (1642-1727) elaboró a principios del siglo XVIII una teoría basada 
en el estudio de la descomposición de la luz blanca. El experimento 
de Newton realizado en una cámara oscura consistía en dejar pasar la 
luz blanca a través de un orificio e interceptar esa luz con un prisma 
de cristal, de manera que, al pasar por el cristal el rayo de luz, se des-
componía apareciendo los colores del espectro que se reflejaban en 
una superficie, pudiéndose apreciar siete colores básicos (rojo, naranja, 
amarillo, verde, cian, azul y violeta).

Figura 3.11. Prisma de Newton. 



71Capítulo 3. Elementos básicos de expresión formal: punto, línea, plano, forma, color, textura…

Esto demostraba que el color es luz y que, por lo tanto, el color no 
es una propiedad intrínseca de los objetos. El color de la luz reflejada 
determina el color del objeto. 

A la teoría de Newton siguieron otras teorías sobre el estudio del 
color como luz y fue Tomas Young (1773-1829) quien demostró la natu-
raleza ondulatoria de la luz y definió la teoría tricomátrica, más tarde re-
elaborada por Helmholtz (1821-1894). A grandes rasgos podemos decir 
que Young realizó el experimento de Newton a la inversa reduciendo a 
tres los colores básicos, verde, rojo y azul, y obtuvo la luz blanca mez-
clando estos colores con haces de luz en una cámara oscura.

Desde el punto de vista perceptivo y psicológico destaca la contribu-
ción de Goethe (1749-1832) y sus estudios sobre color. El poeta alemán 
en su obra teoría de los colores (1810) trataba de forma holística la per-
cepción del color en los humanos realizando un estudio psicológico de 
la relación entre los colores y las sensaciones que estos podían producir.

3.5.2. Modelos de organización del color

Podemos resumir en dos los principales modelos de la organización del 
color, según se combine color luz o color pigmento. Atendiendo a la 
luz como color seguiremos el sistema de síntesis aditiva y si atendemos  
al color como pigmento seguiremos el sistema de síntesis sustractiva.

•• Síntesis aditiva: en la síntesis aditiva se utiliza la luz roja, verde y 
azul violeta, como colores primarios, para conseguir el resto de 
colores secundarios (azul cian, magenta y amarillo). La mezcla a 
partes iguales de estos tres colores primarios, rojo, verde y azul 
violeta nos daría como resultado la luz blanca. Este modelo de co-
lores primarios también se conoce con las siglas RGB por la no-
menclatura de los colores en inglés —Red, Green, Blue— y está 
directamente relacionado con los medios en los que es necesario 
la emisión directa de luz para la reproducción de imágenes y su 
captación. De ahí que sea el sistema que utilizan la fotografía, la 
televisión, las pantallas de ordenadores, el vídeo, cine, en los que 
se parte desde la oscuridad de la cámara, desde el negro.
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•• Síntesis sustractiva: en este sistema de color pigmento los colores 
primarios son el azul cian, magenta y amarillo. Conviene recordar 
que se llaman primarios porque no se obtienen con ninguna mez-
cla y porque de sus diferentes combinaciones se obtienen los se-
cundarios: azul cian + amarillo = verde; amarillo + magenta = rojo;  
magenta + azul cian = azul violeta. De la mezcla total de es-
tos colores pigmento resultaría el color negro, aunque de me-
nor intensidad que el pigmento negro. Hay que tener en cuenta 
que para ello se parte de un papel o soporte de color blanco. La 
síntesis sustractiva es el modelo que utilizamos con la mezcla 
de pinturas y técnicas tanto secas como húmedas (lápices de  
colores, ceras, acuarelas, óleos, acrílicos, etc). Es importante 
destacar que los colores primarios en la síntesis aditiva son los 
secundarios en la síntesis sustractiva. Este modelo se conoce por 
la siglas CMY de los términos en inglés: Cian, Magenta, Yellow.

Figuras 3.12 y 3.13. Principales modelos de color. Síntesis aditiva y síntesis sustractiva. Fuente: 
Elaboración propia.
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•• Modelo CMYK: Este modelo es el utilizado para impresión en 
artes gráficas y sigue las mismas bases de la síntesis sustracti-
va (CMY), azul cian, magenta y amarillo, solo que se le suma 
el color-pigmento negro para conseguir la intensidad de negro 
necesaria que con la suma de las tres tintas anteriores no se pue-
de obtener. De ahí que se hable de impresión en cuatricromía 
(cuatro colores). Las siglas CMYK se corresponden con sus tér-
minos en inglés: cian, magenta, yellow, key. Este último término 
se utiliza en las artes gráficas e imprentas para referirse a la tinta 
negra que se introduce como cuarto color, y que es necesaria 
para imprimir, no solo imagen, sino también textos.

Una de las características en la percepción del color en el entorno 
es que no existe de manera absoluta sino en relación con otros matices.

Figura 3.14. Círculo cromático y colores complementarios. Fuente: Elaboración propia. 

3.5.2.1. Colores complementarios

Cuando miramos un color durante unos segundos hasta desgastar la vista 
y posamos la mirada en una superficie blanca veremos lo que se conoce 
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como la postimagen (Dondis, 2014) de ese color. Este sencillo experimen-
to nos pone en contacto con los colores complementarios que podemos 
reconocer de manera sencilla porque se encuentran enfrentados dentro 
del circulo cromático, y cuya mezcla se neutraliza dando un resultado de 
tono grisáceo. Cada color tiene su complementario correspondiente. 

3.5.2.2. Contraste simultáneo

Este contraste se produce porque los colores limítrofes influyen en el 
aspecto del color que observamos (Küppers, 1995) y esto sucede por-
que la vista aumenta el contraste para tener una percepción más clara. 

Figura 3.15. Ejemplo de contraste simultáneo. El color gris es el mismo, aunque se perciba dife-
rente por la acción de los colores limítrofes. Fuente: Elaboración propia.

3.5.3. Dimensiones del color

Las dimensiones o propiedades de los colores nos ayudan a catalogar-
los. Gracias a ellas obtenemos la información visual necesaria que hace 
que cada color sea único. Las principales dimensiones son: 

•• Tono o matiz: es la cualidad que nos permite diferenciar los colores, 
y está determinado por la onda predominante. Podemos decir que 
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es «el color mismo» (Dondis, 2014, p. 67), así, al nombrar los obje-
tos por su color, verde, rojo, azul..., nos referimos a su matiz. Otros 
términos con el mismo significado serían tinte o croma. 

•• Saturación: el grado de saturación de un color se refiere a la pu-
reza del mismo. Un color aparece saturado cuando no contiene 
mezclas.

•• Brillo o luminosidad: es el grado de claridad u oscuridad que 
presentan los colores en relación con el blanco (el más claro) y 
el negro (el más oscuro) y es independiente del tono. 

3.6. La textura 

La textura es la capa externa o superficie que reviste los cuerpos bien 
sean estos naturales o artificiales. Como elemento visual está asociado 
a la luz y al color, y perceptivamente añade una nueva dimensión al 
aspecto cognitivo ya que gracias a esa apariencia externa de los objetos 
nos resulta más fácil su identificación en el entorno. Por otro lado, hay 
que destacar esa relación mano-ojo (Dondis, 2014), ya que lo visual y 
lo táctil pueden actuar por separado pero también de forma conjunta.

Podemos diferenciar entre texturas visuales, percibidas a través de 
la vista y de carácter bidimensional, y táctiles que nos transmiten las 
características de la superficie: rugosa, lisa, suave, áspera... Debemos 
diferenciar también entre texturas naturales (cortezas de árbol, arena, 
rocas…) y texturas artificiales (tejidos, papeles pintados, pinturas...).

Figuras 3.16 y 3.17. Ejemplos de textura natural y artificial. Fuente: Elaboración propia.



76 DESCUBRIR EL ARTE. FORMACIÓN EN ARTES PLÁSTICAS Y VISUALES PARA MAESTROS DE PRIMARIA

3.7. La luz

La luz es una radiación electromagnética y es el elemento fundamental 
por el cual podemos percibir y analizar nuestro entorno. Sin la luz los 
ojos no pueden apreciar las formas, el color o el espacio. Los órganos 
visuales y el sistema nervioso tienen la capacidad de adaptarse y realizar 
una lectura total de conjunto, y esto también sucede en condiciones de 
poca iluminación. En dichas situaciones la pupila se dilata para que en-
tre más luz y podamos percibir los objetos y su situación en el espacio. 

Del estudio de la luz se ocupan diversas disciplinas, como la óptica y 
la física; desde el punto de vista de la representación visual nos interesa 
como elemento formal y expresivo, ligado al color, a la interpretación 
del claro-oscuro (luces y sombras) y del volumen, así como a la crea-
ción de espacios y ambientes. Es un elemento básico que sirve para 
conseguir la unidad en la composición, además de resaltar la forma de 
los objetos individualmente. La luz crea atmósferas que recogen las 
sensaciones que se quieren transmitir en la representaciones visuales 
(miedo, misterio, alegría, tranquilidad...).

En la pintura el interés por la iluminación, el estudio del claro-os-
curo y la creación de volumen, fue en aumento desde el Renacimiento 
a través de pintores como Leonardo Da Vinci y alcanzó su cenit en 
el Barroco (Caravaggio, La Tour, Ribera, Rembrandt...). Artistas como 
Velázquez muestran magistralmente en su pintura el estudio de la luz, 
incluyendo el manejo de la veladura (capa trasparente de color aplicada 
sobre una base seca). Con esta sutil técnica y la iluminación correcta, 
Velázquez nos descubre la luz en el espacio, en el vacío, de ahí que se 
le llame en ocasiones «el pintor del aire». Desde el siglo XX las artes 
visuales se han interesado por la luz, no solo en la pintura sino como 
fenómeno en sí mismo, con artistas como Dan Flavin o, recientemente, 
Olafur Eliasson. Por otra parte, en la fotografía, el video y el cine, la 
iluminación es un elemento fundamental de las escenas que merece 
un estudio exhaustivo. 

Existen dos tipos principales de fuentes de luz: la luz natural y la luz 
artificial. Además de la calidad e intensidad de la luz, señalaremos aquí 
tres tipos de iluminación atendiendo a la dirección de la luz.
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3.7.1. Dirección de la luz

1)	 Luz frontal: incide delante del objeto. La iluminación se sitúa de 
frente a la escena. Crea sombras planas y poco relieve.

2)	 Luz cenital: incide desde arriba hacia el objeto (o la escena), de 
forma perpendicular. Con luz suave ayuda a mostrar las formas, 
con luz dura crea una atmósfera dramática, incluso espectral, 
especialmente en los retratos.

3)	 Luz lateral: incide en un lado del objeto (o la escena). La luz 
lateral potencia el volumen y el relieve de los objetos y aumenta 
el contraste de las representaciones

4)	 Contraluz: la luz se sitúa detrás del objeto (o escena) y produce 
siluetas contrastadas eliminando los matices intermedios. 

Figura 3.18. Ejemplos de iluminación según la dirección de la luz. Fuente: Elaboración propia.

Los tres primeros ejemplos muestran el mismo objeto fotografiado 
con luz artificial y el cuarto muestra un objeto de características simila-
res fotografiado con luz natural.

3.8. El volumen

Al hablar de volumen en las artes tenemos que diferenciar entre la 
percepción visual del volumen y su representación en soportes bidi-
mensionales, como la pintura, el dibujo, la fotografía, etc., en cuyo 
caso la incidencia de la luz sobre los cuerpos es clave, como hemos 
visto anteriormente; y el volumen real en tres dimensiones (alto, an-
cho y profundo) relacionado con la escultura, donde el tacto se suma 
a la percepción visual en su creación, de manera que el volumen lo 
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conforman las partes de la unidad escultórica cuando estas tienen 
carácter de «masa».

En la pintura, el dibujo y el grabado occidental, se ha trabajado la 
sensación de volumen a través del estudio las sombras y luces, así como 
con la aplicación de la perspectiva.
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El propósito de este manual es servir de acompaña-
miento y guía de aula para procurar un aprendizaje 
multidimensional y transversal donde se combinen lo 
analógico y lo digital, formando a los alumnos para 
pensar, habitar y crear en el presente.

Más que a copiar o reproducir, el niño tiene que 
aprender a producir; más que a recrear, a crear; más 
que a repetir, a investigar, explorar y descubrir, a des-
velar lo que le rodea y reinventar las herramientas 
artísticas y sus lenguajes. En este caso, desde la ex-
presión plástica y visual. 

El maestro de Educación Primaria puede utilizar este 
libro como inspiración para ir construyendo sus pro-
pios proyectos y actividades de aula desde los dife-
rentes conceptos, elementos, herramientas, técnicas 
e ideas que aquí se desarrollan. 

La visualidad y la plasticidad, como modos de aproxi-
marse a la experiencia del arte, aseguran que al niño 
se le forme para amplifi car su capacidad perceptiva, 
desarrollando cognitivamente su universo interior, 
enriqueciendo su expresividad e incrementando así 
las conexiones que realiza con todo lo que le rodea. 
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