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Makoto Fujimura nos dice acerca de Russ y este libro:

Un libro sobre arte, escrito por un pastor, puede parecer una fruslería superflua ... Muchos
cristianos tal vez consideren un debate sobre el arte algo secundario ante la obra principal de
proclamar el evangelio a un mundo que muere. Queremos «usar las artes» para el bien del
evangelio.

¿Pero qué sucede si nuestro corazón debe estar lleno del fruto del Espíritu, pero en cambio
está azotado por el temor, la envidia y el fruto cancerígeno de la carne? El pastor Ramsey
escribe sobre el arte de una manera que trae sanidad al entender verdaderamente cada pintura
y amar a cada artista. «En la escuela secundaria, tuve la buena fortuna de tener una maestra de
arte que amaba el arte. Ella quería que nosotros también lo amáramos, así que no solo nos
presentó grandes obras de arte, sino que, algo más importante, nos mostró a las personas que
lo crearon».

El arte, entonces, está finalmente conectado a la vida, y la vida puede volverse parte de nuestro
arte. Después de todo, la vida es el gran arte de diseño divino.



Nuestras heridas no son hermosas en si mismas, la historia
que hay detrás de su sanidad , lo es…..Van Gogh sufría de
depresión paranoia y arrebatos públicos . Se internó en un
hospital psiquiátrico Tanta belleza salió de esta etapa de su
vida, pero una gran humillación y rechazo lo facilitaron.

El lienzo del autorretrato en el cual captó el momento de su
pobreza espiritual y relacional, ahora vale millones. …Así es
como Dios ve a su pueblo …En nuestras falencias , estamos
plenamente expuestos pero somos de un valor inimaginable
para él….Madeleine L Engle refiere; Dios a menudo obra a
través de las personas que parece menos calificadas para
revelar su gloria…..hay belleza en el quebranto.

La bondad, verdad y belleza son deseos humanos básicos
que son esenciales para conocer a Dios.

CAPÍTULO 1
EMBELLECER EL EDÉN

“PORQUÉ ES IMPORTANTE BUSCAR LA BONDAD , LA VERDAD Y LA BELLEZA”

Autorretrato con la oreja cortada (1889)



• Podemos avizorar 5 observaciones en Génesis 1-2 :

a. La bondad (Somos llamados a ser buenos y hacer lo bueno).

b. La verdad: fuimos creados para vivir según la verdad de Dios.

c. La belleza: fuimos creados para ser creativos….la creatividad es un camino a la belleza …

d. El trabajo: La creatividad está ligada al acto de trabajar en sí...Adán trabajaba en el edén

(embellecer)

e. La comunidad: Fuimos creados para crear, y para hacerlo en el contexto de la comunidad y

para el beneficio de la comunidad.

CAPÍTULO 1
EMBELLECER EL EDÉN



• Importancia de buscar la bondad, la verdad y la belleza.

La belleza es importante porque :

Primero; Dios es inherentemente hermoso “salmos 27….contemplar la hermosura del Señor

y para meditar en su templo”.

Segundo; la creación de Dios es inherentemente hermosa .

Tercero; el pueblo de Dios se adornará la belleza por toda la eternidad. “como novia ataviada

para su esposo.

CAPÍTULO 1
EMBELLECER EL EDÉN



CAPÍTULO 1
EMBELLECER EL EDÉN

• Los beneficios de la belleza son:

La belleza atrae. Podemos usar la belleza para atraer a otros a lo que es bueno y verdadero.

La belleza nos muestra donde estamos mal.

El encuentro con la belleza nos hace cambiar de opinión.

Cuanto más interactuamos con la belleza, más entrenamos el corazón para anticipar el encuentro con la

belleza (con el tiempo la estamos buscando a donde quiera que vayamos)

La belleza inspira creatividad; interactuar con la belleza aguza nuestra vista para encontrar lo que es

agradable.Y expande nuestra imaginación de lo que podría ser.

La belleza nos impulsa a ir y crear cosas hermosas.

La belleza genera creencia en Dios., Dios usa lo que es hermoso para despertar corazones quietos.



Miguel Ángel era un apasionado por la belleza. Como joven no
podía despojarse de su fe ni de sus búsquedas carnales. Este era su
tormento, y se expresaba en su trabajo. La pieza focal de su
expresión fue la forma humana, sobre todo el cuerpo masculino, y
en sus representaciones de belleza existe una lucha entre lo
sensual y divino a la vez. Miguel Ángel era una contradicción
caminante; espiritualmente complejo, con un talento natural inusual
y la tenacidad incansable para practicar y practicar.

La historia de David y la complejidad de su carácter, como adúltero
y como un hombre conforme al corazón de Dios, al menos de
algunas maneras, se alineaban con la lucha de Miguel Ángel entre la
sensualidad y la devoción al Señor. David, además de su belleza
física trabajaba en el campo, peleaba con los leones. La biblia dice
que David era conforme al corazón de Dios. Cuando era joven y
nadie le conocía, David enfrentó a Goliat, el hombre guerrero más
temido por Israel, que desafiaba al pueblo.

Miguel Ángel Buonarroti

CAPÍTULO 2
EMBELLECER EL EDÉN

“EL DAVID DE MIGUEL ÁNGEL Y NUESTRA HAMBRE DE GLORIA”



▪ Eso fue el momento que captó Miguel Ángel, David mirando
fijamente a su enemigo que se acercaba. Miguel Ángel decidió
mostrar a David antes de la pelea. El mármol de la escultura luce
suave y terso, como la carne . Es al mismo tiempo vulnerable en su
desnudes como imponente en su tamaño con casi 4 metros de
altura. David está tenso enojado y listo para moverse, Miguel Ángel
lo capta en la cumbre de su concentración. …está alerta pero
tranquilo. Preparado, pero paciente, atrevido, pero confiado, …se
para con una pierna sosteniendo todo el peso, y la otra adelante,
haciendo que la cadera y los hombros descansen …la postura
comunica una idea de vida…..su mano derecha sostiene el agarre de
la honda y la izquierda sostiene la bolsa …..enfatiza que la victoria
de David implica astucia y no fuerza bruta . David estaba muy
seguro, sabía que Goliat no lo tocaría y el Señor la llevaría hasta su
destino. La historia es perfecta: un enemigo perfecto, un joven
perfecto, un lanzamiento perfecto, un final perfecto, Miguel Ángel
concentró todas estas cosas en una estatua perfecta del héroe
perfecto. El David de Miguel Ángel se transformó en un símbolo de
libertad para la gente.

CAPÍTULO 2
EN BUSCA DE LA PERFECCIÓN

David de Miguel Ángel Buonarroti



▪ ….Una de las bellezas… del diseño de Dios es que nuestros límites y nuestra necesidad de otros

terminan produciendo resultados hermosos , útiles e inesperados – que ninguno de nosotros sabría

como crear por su cuenta, o siquiera pensarían crear.

▪ Miguel Ángel; tuvo que adaptarse a dos escultores anteriores cuyas decisiones creativas y errores

técnicos determinarían hasta cierto punto, como se pararía David.. La postura afectaría todo el

resultado final. Trabajamos con lo que nos fue dado: Ninguno de nosotros edifica sobre un fundamento

virgen …..Y es muy probable que estemos formando algún aspecto de un fundamento sobre el cual,

algún día, otra persona se parará.

▪ Miguel Ángel tuvo que adaptarse a la visión de otros escultores. Tuvo que adaptarse a las dimensiones

que le, entregaron los canteros que le entregaron el mármol de los Alpes Apuanos, también tuvo que

adaptarse a la palabra escrita de la escritura. Estas restricciones jugaron un papel a la hora de sacar de

aquella piedra al pastor de ovejas.

CAPÍTULO 2
EN BUSCA DE LA PERFECCIÓN



▪ El mundo que se está consumiendo, es completamente indiferente a la hora de preservar el arte más

fino que sus habitantes pueden producir.

▪ ……estamos caminando en un país lejano. Somos como apariciones …Nuestros mejores intentos de

alcanzar la perfección de este lado de la gloria vienen de una conciencia innata de que no solo existe,

sino, que fuimos hechos para ella….La pátina que cubre el cuerpo de David está compuesta de una

combinación de polvo florentino y el detrito de cien millones de turistas que tosen y arrastran los

pies cerca de él mudando su piel para dársela a él. Todo para unir lo carnal con lo divino. Todo para

acercarnos más a la gloria.

CAPÍTULO 2
EN BUSCA DE LA PERFECCIÓN



“El arte era una forma de evangelización: una bienvenida pictórica a la fe con el

objetivo de inspirar devoción a Dios y a la iglesia. Por eso gran parte del arte de

Europa en la Edad Media, antes de la fotografía o los viajes generalizados, mostraba

relatos bíblicos en un contexto europeo… Mostrar a Jesús como realmente era un

judío de piel oscura de Oriente Medio no tenía valor en esa época, porque el

objetivo del arte no era la exactitud histórica, sino la accesibilidad” Pág. 50-51

“El arte sagrado en la iglesia desarrolló un rico sistema de simbolismo que la gente

aprendió a «leer»… halos y hojas de oro rodeaban la santidad, una paloma

representaba al Espíritu Santo, una serpiente señalaba al diablo, un contraste entre la

luz y la oscuridad ilustraba la tensión entre el bien y el mal” Pág. 51

CAPÍTULO 3
LO SAGRADO Y LO PROFANO

“CARAVAGGIO Y LA PARADOJA DE LA CORRUPCIÓN Y LA GRACIA”



"Tal vez combinar lo sagrado con lo profano era autobiográfico. Quizás era lo único que Caravaggio

conocía." Pág.55

“Caravaggio gravitaba hacia situaciones en las que lo sagrado confrontaba a lo profano, y lo conmovía

el poder de Cristo para cambiar el corazón de las personas. El tema de la necesidad de rescate del

pecador y el poder de Cristo para proveerlo atraviesa todas sus obras. Era una historia que contaba

una y otra vez, a lo largo de toda su vida, probablemente porque seguía necesitando escucharla” Pág.

58

"Tal vez la obra quiere comunicar que Caravaggio se inclina a salir de su existencia ensombrecida para

hacer la pregunta: ¿Puede la proclama de la venida de Cristo penetrar realmente en el corazón de una

manera que lleve al arrepentimiento?" Pág.60

CAPÍTULO 3
LO SAGRADO Y LO PROFANO



“Sabía lo que era tener la capacidad de representar una belleza que podía llevar a

alguien a las lágrimas y, a la vez, no poder vivir libre de su propia conducta

destructiva” Pág.70

“¿Conoció Caravaggio el amor de Cristo?... El arte de Caravaggio revela a un hombre

que parecía escuchar a Jesús de alguna manera. Revela a alguien que personificaba una

pobreza de espíritu. Revela a un joven rico rico en talento bruto y en una mirada

perspicaz, el cual, según sus antecedentes penales, tal vez se haya alejado de Jesús,

pero, según su arte, parece haber conocido la esperanza de gracia que viene solo de

Cristo… el resultado de la travesía espiritual de caravaggio está fuera de nuestro

conocimiento” Pág. 70

CAPÍTULO 3
LO SAGRADO Y LO PROFANO



“La vida de Caravaggio nos recuerda que nosotros, que

personificamos lo sagrado y lo profano, tenemos una enorme

capacidad de lastimarnos unos a otros. Caravaggio vivió una

vida destructiva. Pero su arte grita a ese caos que, así como

Cristo pudo llamar al cobrador de impuestos a seguirlo o

sacar de los rincones del corazón más duro la belleza y el

asombro que se derramaban de Caravaggio entre sus

temporadas de carnaval, la capacidad de nuestro Señor de

extender gracia es más grande aún. Y la gracia transforma el

corazón más duro” Pág. 71

CAPÍTULO 3
LO SAGRADO Y LO PROFANO

Michelangelo Merisi da Caravaggio



"El guardia de seguridad sentado detrás del escritorio

principal del Museo Isabella Stewart Gardner levantó la

mirada de sus papeles cuando escuchó el timbre de la

entrada de la calle Palace...Era la 1:24 am, el 18 de marzo de

1990...Los oficiales respondieron: <<No los estamos

arrestando>>. Los estamos robando. Si no nos dan

problemas, no los lastimaremos>>. Los ladrones entonces

ataron a los guardias, le cubrieron los ojos y la boca con

cinta, y los encadenaron a tuberías en ladoa opuestos del

sótano. Después de esto, los ladrones pasaron los próximos

ochenta y un minutos seleccionando y cargando piezas

irremplazables de arte a un vehículo que esperaba afuera".

Pág.74 y 75Museo Isabella Stewart Gardner

CAPÍTULO 4
LA DESAPARICIÓN DE REMBRANDT
“LA TRAGEDIA DE LA PROFANACIÓN  Y LA ESPERANZA DE LA REDENCIÓN”



"La tormenta sobre el mar de Galilea, la única escena marítima conocida

de Rembrandt Harmenszoon van Rijn (1606-1669), es una de sus

pinturas más dramáticas, que capta ese momento justo después de que

los discípulos supieran que morirían si Jesús no los salvaba, y justo

antes de que Él lo hiciera. El lienzo de 152 por 123 cm (5 por 4 pies)

colgó en la sala holandesa del segundo piso del Museo Isabella Stewart

Gardner por casi cien años". Pág. 79

“Le importaban los relatos detrás de sus pinturas y las pintaba para

que contaran tanto de la historia como se pudiera incluir en una sola

imagen. Una de las formas en que lo hacía era pintándose a sí mismo

en varias escenas bíblicas. No lo hacía por vanidad, sino por el bien de

la historia. Quería llevarnos a la historia, captar nuestra imaginación,

instruirnos sobre cómo deberíamos interactuar con lo que sucedía en

el lienzo, y ser testigos de lo que él creía que era cierto sobre el

mundo que pintaba y su lugar en él". Pág. 80

CAPÍTULO 4
LA DESAPARICIÓN DE REMBRANDT



“El marco vacío es una nota del ladrón que le dice a Isabella que, aunque ella quiera crear algo que

supere el alcance de la muerte, eso no es algo que este mundo pueda dar. Puede adornar el dolor

todo lo que quiera, pero nada que ella haga durará para siempre. Este es un mundo donde los ladrones

penetran y roban. Es un lugar donde las cosas bellas son destruidas, donde los tesoros valiosos se

venden por una miseria, donde los talentos se entierran y nunca más son hallados. Es un mundo donde

constantemente estamos intentando decirnos unos a otros que no somos lo que en realidad somos.

La penumbra de la criminalidad nos envuelve. El ladrón lo sabía. Rembrandt también. Los hombres en

el barco también lo sabían” Pág. 92-93

“La pregunta del discípulo resuena a través de los siglos… ¿acaso a Dios le importa que perezcamos?

Jesús vino caminando sobre nuestros mares más agitados, para hablar paz al vendaval. Y lo hará otra

vez. Su triunfo sobre la tumba llama a aquellos que perecen a renacer en una esperanza nueva y viva.

La paz que Él trajo con su resurrección no es ni un mito ni una fantasía. Es una herencia que jamás

perecerá, viva para aquellos que creen, por la eternidad. El suyo es un reino que permanecerá. Pero es

el único en su especie” Pág. 93

CAPÍTULO 4
LA DESAPARICIÓN DE REMBRANDT



“Reflejamos a Dios de maneras que ninguna otra cosa creada puede hacerlo. Y, como seres humanos

que reflejan al Creador, nuestro llamado es a imitarlo, no solo en su ética moral, sino también en Su

obra creativa. Fuimos creados para crear. Cuando los seres humanos participan de la obra creativa de

traer algo a la existencia que antes no existía reflejan esa parte de Dios como Creador”

“Cuando Dios hizo el mundo, lo creó ex nihilo, de la nada. Aunque nosotros poseemos esa habilidad,

aun así fuimos creados para hacer cosas tomando lo que encontramos en el suelo de la creación. Y lo

hacemos. Pero en realidad, nunca trabajamos solos”. Pág. 97

“... Pero algunas de las cosas que Vermeer plasmaba en sus obras no parecían humanamente posibles, y

no se parecían a nada que otros pintores de su época hubieran pintado. No podía entender cómo un

hombre con pincel y atril pudiera lograr lo queVermeer había logrado” Pág. 103

CAPÍTULO 5
LUZ PRESTADA

“JOHANNES VERMEER Y EL MISTERIO DE LA CREACIÓN”



“El invento del tubo de estaño cambió el paisaje

del arte, de manera literal. Se puede ver en

paredes de los museos en todos lados. En algún

momento a mediados del siglo XIX, las escenas al

aire libre pasaron de ser cuestiones oscuras

pintadas en interior a campos coloridos y bañados

de la luz del sol. Esto sucedió porque la innovación

tecnológica cambió la manera de trabajar de los

artistas. La portabilidad y la consistencia

manufacturada de la pintura en un tubo de metal

hizo que fuera fácil para los pintores hacer algo

que había sido muy difícil para las generaciones

anteriores pararse afuera en un campo y pintar

bajo la luz del sol” Pág. 104

CAPÍTULO 5
LUZ PRESTADA



“A Leeuwenhoek se le considera el padre de

la microbiología, y trabajó 200 años antes que

Louis Pasteur apareciera en escena. Era un

experto en el campo de fabricar y usar

lentes y espejos, y de controlar la luz para

hacer que el mundo microscópico fuera

visible a la vista humana. Examinó todo: desde

semen, sangre y saliva hasta anatomía de los

organismos que vivian en ellos”…Para

cuando murió, Leeuwenhoek tenía 247

microscopios en su colección personal de los

cuales habría fabricado el mismo”. Pág 109

CAPÍTULO 5
LUZ PRESTADA

Antoni van Leeuwenhoek



“El dispositivo más comúnmente usado por los pintores

de esa era se llamaba cámara oscura. Funcionaba de

manera bastante parecida a las cámaras modernas, pero

en lugar de proyectar luz de la lente a la película,

proyectaba luz al lienzo del artista que colgaba sobre una

pared. La cámara oscura más básica de una sola lente

proyectaba una imagen que estaba al revés y en espejo.

Lo que Vermeer usaba seguramente era más complejo

porque la estructura de una lente proyectaba una luz

débil, y el artista habría bloqueado la imagen proyectada

con su mano cuando se acercaba a pintar,

comprometiendo tanto la exactitud del detalle como del

color. Lo que Vermeer usaba le permitía dominar la

exactitud y el color”. Pág. 112

CAPÍTULO 5
LUZ PRESTADA



“Lo queVermeer decidió pintar con el

uso de una herramienta óptica nos

lleva más profundo a la mente del

artista…Como vemos con el mapa

que cuelga de la pared en Militar y

muchacha riendo, el potencial de

Vermeer de representar casi

cualquier cosa con un realismo

cuasifotográfico nunca visto por las

personas de su generación parecía

ilimitado”. Pág. 115

CAPÍTULO 5
LUZ PRESTADA



“Cuando estamos ante Vermeer, vemos no solo su obra, sino también la de estos otros y muchos más.

Todo lo que hacemos, en cierta medida, depende de la ayuda de los demás. Todos descansamos en luz

prestada. Incluso el compositor ciego se sienta ante un piano que no fue hecho en oscuridad” Pág. 119

“Hay solo uno que puede hacer algo de la nada: Dios. El resto de nosotros somos subcreadores.

Trabajamos con lo que encontramos por ahí, en el suelo de la creación y reutilizado de las entrañas de

la tierra y las montañas recuperadas de la industria. En este sentido, los seres humanos son, como

especie, escultores de «objetos encontrados». Aun la luz con la que trabajamos es prestada… No

podemos ver la luz, pero mediante ella vemos todo lo demás. Sin luz no hay vida. Sin luz no hay orden.

Sin luz no hay colaboración, creación de lenguaje, plantación en los campos ni cosecha. Todo lo que

vino con el orden de la creación después de aquel primer día seguiría los ritmos de los ciclos del día y

la noche. Con la luz, hacemos nuestro trabajo. Con esa misma luz, otros lo contemplan. Y toda la luz la

tomamos prestada de Dios” Pág. 119

CAPÍTULO 5
LUZ PRESTADA



Gran parte del trabajo del trabajo que implica ser un artista yace en la disciplina de practicar los

fundamentos del oficio. Los artistas deben dominar las reglas de la composición si quieren romperlas

bien. Deben entender los elementos básicos de la unidad, equilibrio, el movimiento, el ritmo, la

concentración, el contraste, el patrón y la proporción. Deben entrenar el ojo y la mano para presentar

la perspectiva, el punto de fuga, una proporción adecuada de la forma, el peso visual de la línea y la

integridad de una sombra de manera fidedigna, para no perder a sus espectadores en el valle

inquietante. Pág. 123

Delacroix hizo que el joven Bazille quisiera transformarse en pintor…los otros dos hombres que

espiaban hacia la ventana de Delacroix eran un pintor de veintiún años llamado Auguste Renoir y un

pintor de veintidós años llamado Claude Monet. Auguste Renoir, cuya obra se concentró mayormente

en la sociedad francesa y la sensualidad femenina, llegó a transformarse en uno de los padres del

impresionismo. Pág. 124

•

CAPÍTULO 6
CREAR COMUNIDAD

“JEAN FRÉDÉRIC BAZILLE, LOS IMPRESIONISTAS  Y LA IMPORTANCIA DE PERTENECER”



Es mas, Monet fue responsable por accidente del nombre “impresionismo”...En comparación con las

obras que se exhibian…la pintura de Monet parecía incompleta. Le faltaban detalles. Se parecía a un

bosquejo, con la excepción de que estaba pintada al óleo. Pág. 125

Muchos usaban el término para describir una línea emergente de arte que les resultaba indisciplinada e

incompleta. El impresionismo fue el rocanrol en un mundo de baladas. Como sucede con la mayoría de

las expresiones creativas nuevas, la gente suele necesitar algo de tiempo para aclimatarse a la idea de un

cambio de lo que estaba acostumbrados. Pág. 126

Jean Frederic Bazille nació en 1841 en Montpellier, Francia, en una familia protestante adinerada.

Descendía de una larga línea de orfebres, la industria que se transformó en el fundamento para la

riqueza de su familia. Desde temprana edad, a partir de que vio a Delacroix, supo que quería ser artista.

Pág 127.

CAPÍTULO 6
CREAR EN COMUNIDAD



Bazille y Monet compartieron un estudio en 1865. Monet creció en Paris. Su

padre era tendero. Desde que era pequeño , Monet dibujaba y vendía

caricaturas al carboncillo a los locales para sostener su deseo de crear.

Cuando Monet tenia problemas de finanzas, Bazillie compraba algunas de sus

obras para mantenerlo a flote. Pág. 127

A fines de 1860, Renoir también compartió espacio en el taller con Bazille. El

taller se transformó en un punto de reunión para esta comunidad de artistas

que pronto empezó a crecer. Pág. 128

Para estos artistas era imperativo trabajar en comunidad, no de manera

aislada. Se necesitaban unos a otros. Pág.129

Aquí es donde la comunidad es de vital importancia. Sin ella, tal vez nos

veríamos tentados a creer que las limitaciones y las dificultades que

experimentamos son únicas para nosotros y por lo tanto tenemos que

transitarlas solos. Ser parte de una comunidad nos pone en proximidad con

otros que luchan. Pág. 134

•

CAPÍTULO 6
CREAR EN COMUNIDAD

Jean Frédéric Bazille

El taller de Bazille 1870



Todos los ríos van hacia el mar, 

pero el mar no se llena. 

Al lugar donde los ríos fluyen, 

allí vuelven a fluir.

Todas las cosas son fatigosas…

Eclesiastés 1:7-8

“Esta es la cualidad misteriosa y trascendente del 

arte: algo en el aceite de lino y los pigmentos 

atraviesa el plano del lienzo y penetra en el alma 

humana de una manera que, de forma repentina e 

inexplicable, importa”. Pág. 144

“Eso era lo que Vincent quería crear: arte que se 

transfiriera de su atril al alma de otra persona, y que 

funcionara como un bálsamo que sanara el 

quebranto” Pág. 145

“Vincent van Gogh: «No puedo hacer nada al 

respecto si mis pinturas no se venden. Sin embargo, 

llegará el día en el que la gente verá que valen más 

que el costo de la pintura y mi subsistencia, muy 

magro en realidad, que ellas conllevan»”. Pág. 145

CAPÍTULO 7
EL ARTISTA ESFORZADO

“EL VIÑEDO ROJO DE VINCENT VAN GOGH Y LA NATURALEZA ESQUIVA DEL CONTENTAMIENTO”



CAPÍTULO 7
EL ARTISTA ESFORZADO

“Vincent dijo: «Alguien tiene un gran fuego en su alma y nadie nunca se acerca a calentarse junto al 

él, y os que pasan cerca no ven nada más que un poco de humo»”. Pág. 154

¿Mi vida contribuye algo de valor a este mundo? Eclesiastés expresa esta pregunta en poesía:

Por tanto me desesperé en gran manera por todo el fruto de mi trabajo con que me había afanado 

bajo el sol. Cuando hay un hombre que ha trabajado con sabiduría, con conocimiento y con 

destreza, y da su hacienda al que no ha trabajado en ella, esto también es vanidad y un mal muy 

grande. 

Eclesiastés 2:20-21 Pág. 155

Tal vez uno de los grandes regalos que otorgó Vincent fue su convicción de que este mundo en el 

cual esperamos no es feo ni está vacío. Esta convicción se expresó en pinturas hermosas de 

personas y lugares comunes. El mundo que él conocía era glorioso, lleno de colores, texturas y 

asombro. Pág. 157



CAPÍTULO 7
EL ARTISTA ESFORZADO

[Como escribió sobre su pintura El viñedo 

rojo:] «un viñedo rojo, completamente 

como el vino rojo. A la distancia, se volvía 

amarillo, y luego un cielo verde con un sol, 

campos violetas y deslumbrantes, con 

amarillo aquí y allá después de la lluvia, en 

los cuales se reflejaba el sol poniente». Pág. 

158

Gracias a Vincent, puedes encontrarte 

confrontado con una gloria más profunda 

de la que esperabas. Pero, aun así, tan solo 

verás una fracción de lo que realmente hay 

ahí. Solo verás un vestigio de humo. 

«Todas las cosas son fatigosas».



La curiosidad es insubordinación en su forma más pura. 

Vladimir Nabokov

El lienzo de Tanner «invita» a los espectadores a aceptar, abrazar y creer en la representación que tienen 

por delante, aunque la cultura visual circundante y la práctica de su mundo social contradigan esta idea, 

en especial en cuanto a las habilidades, las destrezas y la inteligencia de los afroamericanos. Pág. 160

Marcus Bruce

Como hombre de fe, Henry creía que persuadir a los de la misma raza a considerar a los demás con 

igualdad y amor era un deber teológico, uno que requería una visión bíblica de la persona: fueron hechos 

a imagen de Dios y, por lo tanto, comparten una dignidad y un valor inherentes que trascienden cualquier 

constructo humano. Pág. 169

.

CAPÍTULO 8
MÁS ALLÁ DE LA IMAGINACIÓN

“HENRY O. TANNER. Y LA CARRERA Y EL HUMILDE PODER DE LA CURIOSIDAD”



CAPÍTULO 8
MÁS ALLÁ DE LA IMAGINACIÓN

“Con sus éxitos recientes en Paris y Estados Unidos, estaba adquiriendo cierta notoriedad.  ¿Cómo 

podía aprovechar su creciente popularidad para expresar sus principios de una manera fiel a sus 

convicciones y, a la vez, comercialmente atractiva? Ofrecería «una alternativa poderosa pero ahora 

descuidada al pensamiento racial, al visualizar a Cristo como la figura universal de la humanidad». Pintaría 

la Escritura”. Pág. 169

«Me gozo en mi habilidad de bendecir a otros […]. Invité al espíritu de Cristo a manifestarse en mí». 

“Si tan solo la gente pudiera mirar más allá de sus impresiones imaginarias de los demás, si tan solo 

pudiéramos vernos unos a otros como somos en realidad y no como estereotipos exagerados, si tan 

solo una curiosidad genuina sobre las vidas de otros formara nuestra búsqueda para conocerlos, 

entonces tantas de las fuerzas que nos dividen quedarían sin poder. Veríamos las experiencias humanas 

comunes del gozo y del dolor, del amor y la pérdida, de la lucha y la victoria en quienes nos rodean, y las 

consideraríamos sagradas. La comprensión reemplazaría la ignorancia. El respeto superaría la 

Resistencia”. Pág. 171



“Todos tienen una historia. Y nadie tiene una historia

sencilla. Una joven acomodadora con uniforme azul se

reclina contra una pared, esperando, según su rol lo

requiere. Está allí para servir. Al otro lado del rincón

donde ella está, los espectadores están sentados…

Están todos en la misma habitación… La audiencia ha

ido a divertirse; ella está ahí para trabajar. Cuando la

película termine y las luces se enciendan, la muchacha

los escoltará desde la habitación y limpiará todo lo

que hayan dejado atrás. Esa es su función. Y también

es una metáfora del matrimonio de Edward Hopper”

Pág. 184-185Cine en Nueva York, 1939

CAPÍTULO 9
LO QUE QUEDA SIN DECIR

“EDWARD HOPPER, LA SOLEDAD Y NUESTRO ANHELO DE CONEXIÓN”



• “Jo tenía en altísima estima el arte de Edward. Aunque había pasado una década desde

que Edward había vendido uno de sus óleos, Jo creía en su talento. Tal vez lo que

necesitaba era un cambio, así que lo animó a probar con las acuarelas, un medio que él

había descartado como algo que solo servía para obras comerciales. Sin embargo, lo

adoptó como una forma de bellas artes y, cuando lo hizo, algo encajó. Pronto, él

también empezó a captar el ojo de la comunidad artística en NuevaYork” Pág. 187

• “La generosidad de Jo en hacer uso de su propia reputación para el bien de Edward

fue suficiente para que los demás vieran en él lo que ella tanto admiraba: una visión

que ella describió como «una mirada fija hacia lo incierto, un largo diálogo sobre lo

que queda sin decir para siempre»” Pág. 188

CAPÍTULO 9
LO QUE QUEDA SIN DECIR



• “La obra de Hopper reflejaba su personalidad: subyugada, sin ostentación, solitaria y

discreta… Las composiciones de Hopper suelen ser minimalistas, como si sus habitaciones

hubieran sido cuidadosamente vaciadas y arregladas para incluir solo lo necesario” Pág. 190

• “Hay una cierta soledad en la obra de Hopper, pero es una soledad complicada. No es que los

personajes sean marginados, indigentes ni incapaces de encontrar comunidad… James

Peacock dijo: «En las obras de Hopper, incluso una ciudad frenética no remedia el aislamiento,

sino que lo pone en evidencia»” Pág. 191

• “A medida que la estrella de Edward iba en alza, su ego la acompañó; no tanto en jactarse

sobre sí mismo ante otros, sino más bien en creerse superior a los demás. Esto fue

especialmente cierto en cuanto a su relación con Jo. Era un hombre particular al cual le

gustaba tener su propio mundo en orden. No le gustaba compartir, ya fuera comida,

herramientas de arte o el foco de atención” Pág. 195

CAPÍTULO 9
LO QUE QUEDA SIN DECIR



• Ed y Jo peleaban mucho… Edward dijo: «Vivir con una mujer es como vivir con dos o tres tigres». En

su vigésimo quinto aniversario, Jo bromeó diciendo que merecían una medalla de combate distinguido

por llegar tan lejos” Pág. 195

• “Ed y Jo nunca tuvieron hijos. En cambio, Jo se hizo cargo de criar la carrera de Edward. A medida que

sus obras empezaron a venderse, ella llevaba la cuenta de las ventas, recortaba artículos de periódicos e

incluso daba entrevistas a su favor, porque él no quería hacerlas… Además de administrar su negocio,

ella siguió dándole forma a la visión artística de Edward. Lo ayudaba a procesar ideas para las

composiciones, traía elementos para usar en las pinturas y especulaba sobre las historias de fondo en

sus escenas… Ese apoyo no fue recíproco por parte de Edward” Pág. 196-197

• “Jo estaba comprometida con su matrimonio. Le dijo a un amigo: «El matrimonio es difícil, pero hay que

atravesarlo». Aunque la carrera artística de Jo se estancó una vez que se casaron, ella insistía en que no

estaba resentida con Edward. Dijo: «Si puede haber lugar solo para uno de nosotros, sin duda tiene que

ser para él. Puedo alegrarme y agradecer por ello»” Pág. 198

CAPÍTULO 9
LO QUE QUEDA SIN DECIR



• “Sin Jo, no tendríamos a Edward Hopper… no al

artista en el que se transformó… Con la pintura

final de Edward, Dos comediantes, él parecía

entender y aceptar esto. La pintura los muestra

a Ed y a Jo vestidos como payasos franceses,

saludando juntos por última vez, lado a lado...

Reconoce que ella ya no es la acomodadora en

el rincón, siempre a la orden de su vida. Es su

cómplice, su colaboradora, su compañera…

Después de cuarenta y tres años de casados, Ed

y Jo se despedían. Él los mostró como una

unidad. Como iguales, incluso. Aunque en la vida

a menudo quiso que lo dejaran solo, en la

muerte quería a Jo a su lado” Pág. 202-203

CAPÍTULO 9
LO QUE QUEDA SIN DECIR

Dos comediantes, 1966



“En 1888, el impresionismo estaba en su apogeo en Europa, con artistas como

Renoir, Monet, Pissarro, Degas, Van Gogh y Gauguin creando obras claves. Las

convenciones artísticas se estaban flexibilizando, permitiendo mayor libertad

creativa. Lilias Trotter, una mujer de 35 años con gran talento natural para el

arte, viajó en tren por Francia ese mismo año, pasando cerca de donde Van

Gogh trabajaba en Arles. Tanto Lilias como Van Gogh buscaban expresar

belleza a través de su trabajo, aunque vivían en el anonimato. Lilias tomó un

rumbo diferente al artístico, eligiendo no formar parte del círculo de artistas y

siguiendo otro llamado en su vida. Desde niña, Lilias había demostrado una

capacidad especial para el dibujo, con gran precisión y talento natural” Pág. 206

CAPÍTULO 10
LA MEDIDA DE UNA VIDA

“LILAS TROTTER Y LAS ALEGRÍAS Y LAS PENAS DE LA OBEDIENCIA SACRIFICADA”



“Lilias Trotter nació en Londres el 14 de julio de 1853, en una familia pudiente

y de clase alta victoriana. Desde pequeña, tenía un sentido innato de la belleza;

por ejemplo, lloró al ver los Alpes por primera vez. Creció en un hogar lujoso:

con sirvientes, institutriz que le enseñaba francés y alemán, y rodeada de arte y

cultura. La familia Trotter llevaba una vida piadosa, disciplinada y protegida de

las dificultades del mundo, con un enfoque en ayudar a los pobres a la

distancia. Su infancia transcurrió en una época de grandes cambios

tecnológicos y sociales, como el desarrollo del telégrafo, el sistema Penny Post

y la expansión del ferrocarril en Inglaterra”. Pág. 207

CAPÍTULO 10
LA MEDIDA DE UNA VIDA



1. Reacción de Lily ante el sufrimiento:— Fue encontrada orando tras la pérdida de

su padre, lo que muestra una temprana inclinación espiritual.— La biógrafa se

pregunta si sus oraciones contenían enojo, desesperación, temor o simplemente

búsqueda de consuelo en Dios.

2. Carácter de Lily:— Creció con un gran corazón, mostrando amor y empatía sin

límites.— Su hermana la describió como una luz constante en el hogar, incluso en

tiempos difíciles.— Las tribulaciones ablandaron su corazón y profundizaron su fe.

3. Movimiento Higher Life:— A los 19 años, Lilias se unió a este movimiento de

avivamiento espiritual.— El Higher Life buscaba profundizar la fe cristiana en

Inglaterra, atrayendo a personas de todas las clases sociales.”. Pág. 208

CAPÍTULO 10
LA MEDIDA DE UNA VIDA



1. Enfoque del movimiento Higher Life:— Buscaba cambiar una religión fría y formal

por una fe más íntima y activa.— Enfatizaba el servicio a los demás como

propósito de los dones recibidos de Dios.

2. Reflexión de Lily sobre el propósito de la vida:— Creía que somos "salvados para

salvar" y que los dones deben compartirse.— Usó imágenes como el diamante

que irradia luz y la flor que florece para ilustrar su visión.— Afirmó que el "timón

de su vida" estaba dirigido hacia los propósitos de Dios.

3. Encuentro con John Ruskin:— A los 23 años, Lilias viajó a Venecia con su

madre.— Coincidieron en el hotel con John Ruskin, famoso artista y filósofo,

figura influyente en el arte de la era victoriana. Pág. 209

CAPÍTULO 10
LA MEDIDA DE UNA VIDA



1. Importancia de John Ruskin en el siglo XIX:— Figura cultural influyente en

arte, literatura, arquitectura y naturaleza.— Considerado una de las

personas más famosas en el mundo de habla inglesa en su tiempo.— Su

opinión artística tenía gran peso en Europa y el mundo occidental.

2. Primer encuentro entre Lilias Trotter y John Ruskin:— Ocurrió en 1876,

en Venecia, cuando Lilias tenía 23 años.— Lilias viajaba con sus materiales

de arte y libros de bosquejos, lo cual muestra su pasión por el arte.— La

madre de Lilias aprovechó la oportunidad y pidió a Ruskin que revisara las

acuarelas de su hija.— Ruskin mencionó ese encuentro años después, lo

que sugiere que causó una impresión en él. Pág. 210

CAPÍTULO 10
LA MEDIDA DE UNA VIDA



1. Valoración de Ruskin hacia Lilias Trotter:— Ruskin creía que Lilias podía

convertirse en una de las mejores artistas del mundo.— Consideraba su talento

como algo excepcional y buscaba convencerla de su propio potencial.— Lilias no

era consciente de la magnitud de su don, lo que para Ruskin era una señal de

verdadera habilidad.

2. Relación maestro-pupila:— Lilias aceptó estudiar con Ruskin y pasaron tiempo

trabajando juntos.— Ella llegó a hospedarse en su casa y colaboraba con otros

artistas bajo su guía.

3. Reconocimiento público del talento de Lilias:— Ruskin no solo apreciaba su

trabajo de manera privada, sino que lo compartía públicamente.— Enmarcó seis

de sus acuarelas de Noruega y las utilizaba como ejemplo en sus conferencias en

Oxford”. Pág. 211

CAPÍTULO 10
LA MEDIDA DE UNA VIDA



1. Reconocimiento artístico de Lilias por parte de Ruskin:— Ruskin usaba las acuarelas de

Lilias como ejemplo en sus conferencias, valorando su sencillez y claridad.— Para él, "ver

con claridad" y comunicarlo de manera sencilla era lo más grande que una persona podía

hacer: arte, poesía, profecía y religión combinadas.

2. Compromiso social de Lilias Trotter:— Aunque destacaba en el arte, Lilias sentía un fuerte

llamado a ayudar a los necesitados.— Su corazón se inclinaba especialmente hacia las

mujeres en situación de pobreza y vulnerabilidad en Londres.

3. Participación en la YWCA:— Colaboró con la YWCA, que en ese momento recién

iniciaba su labor social.— Trabajó en una hostería que rescataba a mujeres prostitutas,

dándoles refugio y enseñándoles oficios.— Ayudó a establecer el primer restaurante solo

para mujeres en Londres, ofreciendo un espacio digno donde las mujeres trabajadoras

pudieran comer.

CAPÍTULO 10
LA MEDIDA DE UNA VIDA



1. Conflicto interior de Lilias Trotter:— Ruskin valoraba su arte, pero creía

que Lilias debía dedicarse por completo a él para desarrollar su máximo

potencial.— Ruskin le afirmó que, si lo hacía, sería “la pintora más grande

de Europa” y lograría cosas inmortales.— Para él, el ministerio social de

Lilias estaba interfiriendo con su desarrollo artístico.

2. Crisis de decisión:— Lilias enfrentó un momento crucial: elegir entre el

arte o su llamado a servir a los demás.— Aunque amaba el arte, sentía que

su propósito iba más allá de ello, enfocado en ayudar a las personas.—

Vivió días de profunda lucha interna, con oración constante, insomnio y

pérdida de apetito mientras buscaba la dirección de Dios. Pág. 213

CAPÍTULO 10
LA MEDIDA DE UNA VIDA



1. Relación continua con John Ruskin:— Lilias siguió visitando a Ruskin y mantuvo su amistad con

él, aunque eligió dedicarse al servicio cristiano.

2. Decisión espiritual y renovación personal:— Lilias experimentó una libertad interior al

renunciar a su carrera artística:> «La libertad de aquellos que no tienen nada que perder,

porque no tienen nada para retener.»— Esta decisión le trajo paz y un sentido de propósito

más claro.

3. Servicio en Londres:— Durante los siguientes diez años, integró arte, enseñanza y capacitación

para ayudar a mujeres necesitadas.— Combinaba imágenes y texto para comunicar mensajes

espirituales profundos.

4. Nuevo llamado: Misiones en el extranjero:— A inicios de su tercera década de vida, sintió que

Dios la llamaba a servir en otro lugar, más allá de Londres.— Las misiones internacionales eran

un concepto nuevo para la época, y Lilias se sintió particularmente atraída por ello.— Empezó

a orar buscando claridad sobre este llamado específico. Pág. 214

CAPÍTULO 10
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1. Llamado misionero claro hacia el norte de África:— Las palabras “África

septentrional” resonaron en Lilias como un llamado de Dios.— Durante una

conferencia en mayo de 1887, escuchó que en Argelia había personas que no

conocían a Cristo, lo que confirmó su decisión.

2. Determinación pese a obstáculos:— El 14 de julio de 1887, solicitó unirse a la

junta misionera de África septentrional, pero fue rechazada por motivos de salud

(tenía un corazón débil).— A pesar del rechazo, decidió ir por cuenta propia,

usando sus propios recursos.

3. Viaje a Argelia:— El 5 de marzo de 1888, Lilias partió desde Londres junto con

sus amigas Lisa Lewis y Blanche Hayworth, quienes servirían con ella.— Durante

el trayecto pasaron por Francia, en una época de gran movimiento artístico,

aunque su enfoque estaba puesto en su misión espiritual. Pág. 215

CAPÍTULO 10
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1. Trabajo social de Lilias en Argelia:— Organizó clases para enseñar habilidades

útiles a mujeres en situación vulnerable, igual que había hecho en Londres.— No

buscaba crear un movimiento, solo responder a las necesidades que observaba.

2. Valoración de la belleza en Argelia:— Lilias encontraba belleza tanto en el paisaje

como en las personas.— Continuó dibujando y pintando, pero solo para sí misma,

como una forma de apreciar y registrar lo que veía.

3. Relación continua con John Ruskin:— Siguió escribiéndose con Ruskin y

ocasionalmente le enviaba pinturas.— Mantuvo el dolor interno por no haber

seguido el camino artístico, aunque sabía que había elegido algo más grande:

servir a los demás.

4. Tema central:— El sacrificio personal de Lilias refleja un principio clave: dejar algo

bueno (el arte) por algo que consideraba mejor (el servicio y el llamado). Pág. 216

CAPÍTULO 10
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1. El sacrificio de un llamado personal por otro mayor:— Lilias experimentó un dolor

“sagrado y solitario” al dejar el arte para dedicarse a la misión.— Vivía con la pregunta

constante de si había elegido el camino correcto, algo común en personas que dejan atrás

un talento o vocación por un propósito mayor.

2. El arte como reflejo del sufrimiento y la redención humana:— Se mencionan ejemplos de

artistas que abordaron el dolor, el sacrificio y la lucha en sus obras: Caravaggio: El

sacrificio de Isaac. Miguel Ángel: David, representando el conflicto de las naciones. Edward

Hopper: Cine en Nueva York, sobre el aislamiento humano. Henry O. Tanner: La

anunciación, mostrando el cumplimiento de la promesa divina. Rembrandt: La tormenta

sobre el mar de Galilea, reflejando la angustia humana ante un mundo roto.

3. Idea central:— Así como estos artistas representaron el sufrimiento humano y la

búsqueda de redención a través del arte, Lilias eligió reflejar esa búsqueda con su vida,

entregándose al servicio en lugar de al arte.. Pág. 217
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1. Lilias Trotter como transmisora de verdad y luz:— Al igual que el artista Henry O. Tanner,

Lilias valoraba enseñar y compartir habilidades para preservar y transmitir verdad

espiritual.— Usó el arte y su vida como medios para iluminar a quienes vivían en

oscuridad, combinando servicio, aprendizaje cultural y sensibilidad artística.

2. El aprendizaje como un acto de humildad:— Lilias se dedicó a conocer y comprender a

las personas, lugares y culturas de Argelia, viendo el acto de “aprender a ver” como un

proceso de humildad.

3. El “secreto inconsolable” de los artistas:— Se menciona que, como Vincent van Gogh,

Lilias llevaba el peso de gastar su vida en algo sin garantías de éxito visible.—

Comparación con otros artistas:Van Gogh: Productividad y desesperación. Miguel Ángel:

Enojo y orgullo.Caravaggio: Autodestrucción y huida.Hopper: Distanciamiento

emocional.— Lilias eligió un camino distinto: la entrega total de su vida al servicio,

asumiendo con consciencia el costo personal de esa decisión. Pág. 218

CAPÍTULO 10
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1. Últimos años de Lilias Trotter: Sirvió al pueblo de Argelia durante 40 años. Falleció en

1928, a los 75 años, tras dos años en cama. Mantuvo un mapa de Argelia en el techo para

seguir orando por la gente aun en su lecho de muerte. Sus últimas palabras reflejaron paz

y visión espiritual: «Veo muchas, muchas cosas hermosas».

2. La decisión de su vida:Lilias pudo haber sido una gran artista reconocida, pero eligió

dedicar su vida al servicio misionero. No fue una decisión “equivocada” o “correcta” en

términos absolutos; fue una decisión de obediencia personal a su conciencia y fe. Si

hubiera seguido el camino del arte, quizás habría compartido el evangelio de forma

diferente, a través de su obra.

3. Respeto y dedicación cultural: Lilias se sumergió de lleno en la cultura argelina con

respeto y humildad. Aprendió el idioma y se capacitó diariamente, mostrando la misma

disciplina que habría aplicado en su carrera artística, pero al servicio de las personas. Pág.

219
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1. Rutina diaria estructurada: Estudio de árabe: tres bloques a lo largo del día. Desayuno, té y cena

intercalados.Tiempo para visitas y contacto con las personas locales.

2. Integración cultural: Lilias y sus amigas llegaron a ser aceptadas tanto por hombres como por mujeres en

la sociedad argelina. Esto fue significativo dado el contexto de ser inglesas cristianas en una colonia

francesa y un país musulmán.

3. Desafíos personales y ministeriales: Renunció a su vida cómoda en Inglaterra. Enfrentó rechazo tanto de

locales como de congregaciones cristianas por no pertenecer a ninguna organización oficial. Problemas de

salud: corazón débil y cuerpo frágil. Peligro real para los conversos al cristianismo: algunos fueron

asesinados, otros abandonaron la fe por miedo a la persecución. Su trabajo fue en gran medida anónimo,

sin buscar reconocimiento público.

4. Convicción espiritual: Lilias creía que el valor de su obra no dependía de verla concluida o reconocida:

“Dios puede usar, mediante la maravillosa solidaridad de la iglesia, todo lo que ha forjado en nosotros

para bendecir a almas que no conocemos.”

5. Expansión de la misión: Estableció una misión en Argel. Posteriormente, ella y sus compañeras plantaron

varias estaciones misioneras en otras zonas. Pág. 220
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1. Sensibilidad a la belleza en cualquier circunstancia: Lilias encontraba belleza en

todas partes, incluso en el desierto. Sus diarios, bosquejos y pinturas reflejaban un

corazón enamorado de la creación de Dios.

2. Conexión espiritual con la naturaleza: Las flores del desierto le recordaban la

gracia y bondad de Dios. Ver la belleza natural reforzaba su fe de que Dios estaba

obrando, incluso en medio de dificultades.

3. Gozo al sentirse instrumento de Dios: Sentía alegría al pensar que Dios trabajaba

a través de ella.

4. Ejemplo personal en un momento de dificultad: En una época dura, encontró

consuelo observando una abeja. Reflexionó sobre cómo la abeja, sin saberlo,

dejaba vida a su paso, una metáfora para su propio trabajo misionero. Pág. 220
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APÉNDICE 1

Cómo visitar un museo de arte

• El autor cuenta su experiencia de cómo desde su niñez fue acercado al arte, no solo a las

obras de los artistas sino también a la vida de ellos, lo cual cautivó su asombro por las

creaciones. Por ejemplo

• La noche estrellada de Vicent es maravillosa, pero no me encanta Van Gogh debido a ese

lienzo. Me encanta ese lienzo porque viene de Van Gogh. Me encanta la historia que contó

con esa obra: el relato trágico de su esperanza de gloria en un encontronazo con su

desilusión con la iglesia, el único edificio cuyas ventanas están oscuras y sin vida en la noche

estrellada. Se podría argumentar que es tanto una pintura de una iglesia como del glorioso

cielo encima de ella.

APÉNDICES



APÉNDICE 2

Cómo mirar una obra de arte

• Desarrollar un amor por arte es una incursión que dura toda la vida y es una de las alegrías
grandes y sencillas de la vida, la clave es ir creciendo con el tiempo, donde todo empieza con mirar.

APÉNDICES

- Observa la técnica

- Sigue el camino Visual

- Lee la habitación

- Permítete que no te gusten algunas cosas

- Dedica tu vida a mirar arte

• Aquí algunas estrategias:

- Gravita hacia lo que te gusta

- Observa

- Lee la placa

- Piensa

- Cultiva tu vocabulario



APÉNDICE 3

Un panorama General del arte
Occidental: Del Renacimiento a la
Modernidad

• Renacimiento (1300-1602)

• Manierismo (1527-1580)

• Barroco (1600-1730)

• Neoclasicismo (1750-1830)

• Romanticismo (1780-1850)

• Realismo (1830-1870)

• Impresionismo (1860-1890)

APÉNDICES

• Postimpresionismo (1886-1905)

• Fauvismo y Expresionismo (1900-1935)

• Realismo Americano (1900-1970)

• Cubismo (1907-1914)

• Surrealismo (1920-1970)

• Expresionismo Abstracto (1940-1970)

• Arte Pop (1945-1970)

•



PROXIMO INICIO DE 

CULTIVO MATERNO

INICIA: LUNES 21 DE 

JULIO A LAS 6AM 

“Cría hombres, no niños” enseña a los padres a navegar los

tiempos presentes y levantar una generación de hombres con

principios piadosos. Aprenda a ser un padre que salve a su

hijo de una adolescencia prolongada. Administre el don de la

paternidad y pastoree a sus hijos para que sean HOMBRES DE

DIOS.

•


	Diapositiva 1: “exposición de citas”  la desaparición  de Rembrandt
	Diapositiva 2: Biografía de Russ Ramsey
	Diapositiva 3
	Diapositiva 4: CAPÍTULO 1 embellecer el edén “Porqué es importante buscar la bondad , la verdad y la belleza” 
	Diapositiva 5: CAPÍTULO 1 embellecer el edén
	Diapositiva 6: CAPÍTULO 1 embellecer el edén
	Diapositiva 7: CAPÍTULO 1 embellecer el edén
	Diapositiva 8
	Diapositiva 9: CAPÍTULO 2 EN BUSCA DE LA PERFECCIÓN
	Diapositiva 10: CAPÍTULO 2 EN BUSCA DE LA PERFECCIÓN
	Diapositiva 11: CAPÍTULO 2 EN BUSCA DE LA PERFECCIÓN
	Diapositiva 12
	Diapositiva 13: CAPÍTULO 3 lo sagrado y lo profano
	Diapositiva 14: CAPÍTULO 3 lo sagrado y lo profano
	Diapositiva 15: CAPÍTULO 3 lo sagrado y lo profano
	Diapositiva 16
	Diapositiva 17: CAPÍTULO 4 la desaparición de rembrandt
	Diapositiva 18: CAPÍTULO 4 la desaparición de rembrandt
	Diapositiva 19
	Diapositiva 20: CAPÍTULO 5 luz prestada
	Diapositiva 21: CAPÍTULO 5 luz prestada
	Diapositiva 22: CAPÍTULO 5 luz prestada
	Diapositiva 23: CAPÍTULO 5 luz prestada
	Diapositiva 24: CAPÍTULO 5 luz prestada
	Diapositiva 25
	Diapositiva 26: CAPÍTULO 6 CREAR EN COMUNIDAD
	Diapositiva 27: CAPÍTULO 6 CREAR EN COMUNIDAD
	Diapositiva 28
	Diapositiva 29: CAPÍTULO 7 EL ARTISTA ESFORZADO
	Diapositiva 30: CAPÍTULO 7 EL ARTISTA ESFORZADO
	Diapositiva 31
	Diapositiva 32: CAPÍTULO 8 más allá de la imaginación
	Diapositiva 33
	Diapositiva 34: CAPÍTULO 9 LO QUE QUEDA SIN DECIR
	Diapositiva 35: CAPÍTULO 9 LO QUE QUEDA SIN DECIR
	Diapositiva 36: CAPÍTULO 9 LO QUE QUEDA SIN DECIR
	Diapositiva 37: CAPÍTULO 9 LO QUE QUEDA SIN DECIR
	Diapositiva 38
	Diapositiva 39: CAPÍTULO 10 LA MEDIDA DE UNA VIDA
	Diapositiva 40: CAPÍTULO 10 LA MEDIDA DE UNA VIDA
	Diapositiva 41: CAPÍTULO 10 LA MEDIDA DE UNA VIDA
	Diapositiva 42: CAPÍTULO 10 LA MEDIDA DE UNA VIDA
	Diapositiva 43: CAPÍTULO 10 LA MEDIDA DE UNA VIDA
	Diapositiva 44: CAPÍTULO 10 LA MEDIDA DE UNA VIDA
	Diapositiva 45: CAPÍTULO 10 LA MEDIDA DE UNA VIDA
	Diapositiva 46: CAPÍTULO 10 LA MEDIDA DE UNA VIDA
	Diapositiva 47: CAPÍTULO 10 LA MEDIDA DE UNA VIDA
	Diapositiva 48: CAPÍTULO 10 LA MEDIDA DE UNA VIDA
	Diapositiva 49: CAPÍTULO 10 LA MEDIDA DE UNA VIDA
	Diapositiva 50: CAPÍTULO 10 LA MEDIDA DE UNA VIDA
	Diapositiva 51: CAPÍTULO 10 LA MEDIDA DE UNA VIDA
	Diapositiva 52: CAPÍTULO 10 LA MEDIDA DE UNA VIDA
	Diapositiva 53: CAPÍTULO 10 LA MEDIDA DE UNA VIDA
	Diapositiva 54: Apéndices
	Diapositiva 55: Apéndices
	Diapositiva 56: Apéndices
	Diapositiva 57

