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El Art Nouveau se erige históricamente como el primer estilo de diseño
internacional conscientemente moderno, una ruptura deliberada con
la inercia del siglo XIX. Surgido en la década de 1890, su importancia

reside en su capacidad para actuar como puente entre el ref inamiento
artesanal y la incipiente producción industrial.

2 | Inspiration Guide for the Drawing Session



3 | Inspiration Guide for the Drawing Session

Reacción Industrial: Surgió como una respuesta
crítica contra la Revolución Industrial y la
producción en masa de objetos de baja calidad.
Los artistas buscaban recuperar el valor de la
artesanía.
Ruptura con el Academicismo: Se alejó de las
rígidas reglas del arte académico y los estilos
históricos imitativos del pasado.
Unificación de las Artes: Su objetivo principal fue
borrar la frontera entre las "bellas artes" (pintura,
escultura) y las "artes decorativas" (diseño de
muebles, joyería, cartelería).
Influencias Clave: Se nutrió profundamente del
movimiento Arts and Crafts británico y del
Japonismo, tomando de este último el uso de
espacios planos, contornos marcados y
perspectivas asimétricas.

¿Por qué surgió?
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el momento de mayor éxito del Art Nouveau,
atrayendo a casi 50 millones de visitantes.
Sin embargo, esta enorme fama causó su
f in. Al volverse tan popular, las fábricas
empezaron a copiar los diseños para vender
imitaciones baratas y en masa. Esto
destruyó la esencia original del movimiento
(que defendía el trabajo artesanal cuidadoso
y único), provocando que perdiera su valor y
pasara de moda rápidamente. 
Maison de l'Art Nouveau (1895): La galería de
Siegfried Bing en París fue el gran impulso
del movimiento. Ayudó a exhibir y difundir
internacionalmente la obra de artistas clave,
y de hecho, le dio su nombre of icial al estilo. 
Variantes Regionales: El estilo se adaptó en
cada cultura. Por ejemplo, en Alemania (con
el Jugendstil) y en Austria (con la Secesión
de Viena), el arte dejó de ser puramente
orgánico e incorporó formas más
geométricas y abstractas. 

Toda esta efervescencia histórica permitió
desarrollar una f ilosof ía estética con un
objetivo claro: llevar la belleza a los objetos de
la vida cotidiana. 

Hitos Clave:



La naturaleza fue el léxico fundamental del
movimiento. A través de una estilización
sof isticada, plantas como lirios, iris y
orquídeas, junto con animales simbólicos
como pavos reales y cisnes, se transformaron
en patrones ornamentales. Un elemento
distintivo es la línea de "latigazo" (whiplash
line), cuyo origen caligráf ico se vincula a las
reformas de William Morris. Esta línea no solo
decora; tiene una función expresiva y
emocional que busca capturar la vitalidad del
crecimiento botánico. Esta naturaleza
estilizada, cargada de sensualidad, permitió
una transición natural hacia la
representación de la f igura humana como un
elemento más de la flora universal.
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La "curva de latigazo" (whiplash curve o
coup de fouet) es el motivo ornamental y
estructural más representativo del Art
Nouveau, caracterizado por una línea
sinuosa, asimétrica y marcadamente
dinámica. Inspirada en la vitalidad de la
naturaleza —como el impulso de un tallo en
crecimiento, el fluir del agua o la sacudida
de un látigo—, esta traza no buscaba copiar
f ielmente plantas ni flores, sino abstraer la
energía y la tensión del mundo natural para
romper con la simetría y la rigidez del
academicismo tradicional
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La curva
latigazo
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“El arte debe ser permanente, universal y eterno, en lugar
de ser simplemente 'nuevo' o de moda”

— Alphonse Mucha —



En el Art Nouveau, la f igura humana (principalmente femenina)
no se representaba de forma académica o realista, sino como el
eje de un lenguaje simbólico y decorativo:

Simbiosis con la naturaleza: Los cuerpos y cabellos sinuosos se
entrelazaban con flores, plantas e insectos, expresando
sensualidad, belleza etérea y el arquetipo de la femme fatale.

Fantasía e ilustración: René Lalique fusionó el cuerpo con el
mundo animal en joyas híbridas como la "Mujer-Libélula",
mientras que Alphonse Mucha enmarcó la silueta femenina
entre halos bizantinos, marcos florales y tipograf ía integrada.
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Art Nouveau y
figura humana



Su despegue comercial ocurrió al transformarse en
el ilustrador principal de la actriz Sarah Bernhardt. A
partir del impactante cartel para la obra teatral
Gismonda en 1894, empezó a delinear no solo la
gráf ica publicitaria de sus espectáculos, sino
también las escenograf ías y el vestuario,
consolidando una propuesta visual que rápidamente
copó el diseño de revistas y el espacio público de la
ciudad.
Lo que realmente marcó la pauta del movimiento
modernista fue su forma de retratar la f igura
femenina, tratándola casi como un elemento
ornamental. Su técnica se apoyaba en líneas ágiles y
ondulantes para transmitir una atmósfera de fuerte
sensualidad: cabelleras abundantes, miradas de
párpados pesados y bocas carnosas. Esta impronta,
que tomaba bastante inspiración de la estética
prerrafaelita inglesa y de creadores como Dante
Gabriel Rossetti, le dio a sus composiciones un aire
de sof isticación exótica que def inió el espíritu visual
de la época.
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https://www.britannica.com/biography/Sarah-Bernhardt?utm_source=gemini
https://www.britannica.com/topic/magazine-publishing?utm_source=gemini
https://www.britannica.com/art/Pre-Raphaelite-Brotherhood?utm_source=gemini
https://www.britannica.com/art/Pre-Raphaelite-Brotherhood?utm_source=gemini
https://www.britannica.com/biography/Dante-Gabriel-Rossetti?utm_source=gemini
https://www.britannica.com/biography/Dante-Gabriel-Rossetti?utm_source=gemini
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Gustav Klimt 
Gustav Klimt se consolidó como una
figura rupturista del Art Nouveau,
liderando la vanguardia desde Viena.
Aunque tuvo una sólida formación clásica
y comenzó su carrera como un joven
prodigio que cumplía con las expectativas
académicas de la época, rápidamente se
alejó de ese enfoque tradicional.
Su estilo abandonó por completo las
limitaciones ortodoxas para dar paso a
sus célebres pinturas doradas, obras
donde la intensa sensualidad se fusiona
con patrones ornamentales complejos,
marcando el pulso del movimiento
modernista en su región.



Aubrey Beardsley encarnó la vertiente más oscura y provocadora
del modernismo desde Gran Bretaña, contrastando con la
idealización romántica que proponía Mucha en París. Durante la
década de 1890, se convirtió en el ilustrador insigne del
decadentismo de f in de siglo, consolidando su reputación como
editor de la vanguardista revista The Yellow Book y a través de sus
escandalosas ilustraciones para la obra Salomé de Oscar Wilde en
1894. A pesar de su corta vida, su impacto fue tan profundo que sus
contemporáneos llegaron a bautizar esa década como el "Período
Beardsley".
Su huella visual dentro del movimiento se alejó del ornamento
floral para centrarse en un lenguaje gráf ico dominado por el
contraste extremo entre la tinta negra y el blanco del papel. A
través de líneas tensas, onduladas y casi ajenas a la naturaleza,
Beardsley construyó un universo visual cargado de erotismo,
centrado en lo grotesco y lo perverso. Esta estética no solo desaf ió
frontalmente la moral victoriana de su tiempo, sino que dejó una
marca indeleble que influenció a creadores modernos y hasta sirvió
de molde para el imaginario psicodélico de los años sesenta.
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Aubrey
Beardsley 

https://publicdomainreview.org/collection/aubrey-beardsley/?utm_source=gemini
https://publicdomainreview.org/collection/aubrey-beardsley/?utm_source=gemini


Funcionó como un puente fascinante entre los
últimos suspiros del Art Nouveau y el nacimiento de
la incipiente estética pin-up. Aunque se formó bajo
la influencia de la Secesión en Viena, su verdadero
despegue ocurrió al instalarse en el París de 1900,
donde se destacó ilustrando para revistas como La
Vie Parisienne. Su gran aporte al movimiento fue la
creación de la "Kirchner Girl", un arquetipo femenino
envuelto en entornos lujosos que irradiaba una
sensualidad sutil, etérea y sof isticada. A diferencia
de las diosas inalcanzables de Mucha o las mujeres
oscuras de Beardsley, las f iguras de Kirchner
anticipaban un erotismo más moderno y seductor
que cautivó al público de la época.
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Raphael
kirchner



Moser entendió el Art Nouveau como un arte total
que debía invadir y embellecer la vida cotidiana.
Como uno de los fundadores de la Secesión de Viena
en 1897 y de los célebres talleres de la Wiener
Werkstätte en 1903, su visión no se limitó al papel.
Llevó su estética a otra dimensión diseñando desde
vitrales monumentales —como los de la iglesia Am
Steinhof— hasta muebles, telas, cerámicas, joyas e
incluso sellos postales. Además, aportó una mirada
fresca al teatro vienés creando nuevas escenograf ías
y vestuarios.
Visualmente, su obra impulsó un quiebre clave
dentro de la época. Mientras que en París
predominaban las líneas sinuosas, florales y
orgánicas, Moser y sus colegas llevaron el estilo
hacia un terreno mucho más limpio, estructurado y
geométrico. Fue un maestro del patrón y la
organización espacial, algo que quedó plasmado
tanto en sus objetos f ísicos como en su rol de
coeditor de revistas de vanguardia como die Fläche. 
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Koloman
Moser

https://www.meisterdrucke.es/artista/Koloman-Moser.html?utm_source=gemini
https://www.theviennasecession.com/gallery/koloman-moser/?utm_source=gemini
https://www.theviennasecession.com/gallery/koloman-moser/?utm_source=gemini
https://www.theviennasecession.com/gallery/koloman-moser/?utm_source=gemini
https://www.musee-orsay.fr/es/programa/agenda/exposiciones/un-creador-de-vanguardia-en-viena-koloman-moser-1868-1918?utm_source=gemini
https://www.musee-orsay.fr/es/programa/agenda/exposiciones/un-creador-de-vanguardia-en-viena-koloman-moser-1868-1918?utm_source=gemini
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Georges Barbier
Su formación en París lo empapó del espíritu del fin de
siglo: asimiló la riqueza ornamental del japonismo, la
teatralidad exótica de los Ballets Rusos y el trazo
contrastado de creadores como Aubrey Beardsley.
Su propuesta gráfica retuvo el profundo gusto de su
tiempo por el preciosismo y el color vibrante, aplicando
magistralmente la técnica de impresión manual al
pochoir. Sin embargo, su gran innovación fue limpiar el
encuadre. Decidió abandonar las melancólicas curvas
orgánicas y florales para apostar por perfiles mucho
más afilados, geométricos y estructurados.
En lugar de retratar ninfas místicas en la naturaleza,
enfocó su obra en la mundanidad, la alta costura y los
salones urbanos. Trabajó con los diseñadores más
exclusivos, ilustró en revistas de vanguardia y fue el
creador de la icónica pantera de Cartier en 1914. Como
líder del selecto grupo de ilustradores apodado los
"Caballeros del Brazalete", su trabajo funciona como el
eslabón clave que tomó la elegancia decorativa del Art
Nouveau y la transformó en el lenguaje moderno del
Art Déco.

https://olga-totumrevolutum.blogspot.com/2025/01/el-ilustrador-deco-george-barbier.html?utm_source=gemini
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Construir poses de líneas sinuosas y orgánicas que transformen el cuerpo en un elemento
ornamental

LA MISION DE ESTA SESION
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