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INTRODUCCIÓN

	 Esta investigación está inspirada en el 
arte de nuestros antepasados retomando 
elementos gráficos de una cultura milena-
ria para rescatarlos y reutilizarlos con nue-
vos argumentos visuales usando el bordado 
textil industrial como complemento de los 
mismos, si bien es cierto que durante varios 
años esta práctica de retomar los elementos 
visuales ya creados ha sido utilizada por mu-
chos, también es cierto que cada propuesta 
es diferente ya que esta basada en situacio-
nes diferentes, con pensamientos diferentes 
y épocas también diferentes, lo que la hace 
tener un resultado diferente, y en algunos 
casos fascinante. 

	 Al igual que el arte prehispánico, el bor-
dado ha sido desde épocas milenarias una 
práctica cotidiana alrededor del mundo, sin 
embargo se sabe muy poco acerca de su his-
toria y de su utilidad en la actualidad, por 
medio de ésta técnica industrial es posible 
difundir la cultura de México en el mundo 
plasmando rediseños prehispánicos en obje-
tos de uso cotidiano siendo el bordado un 
medio ideal para enaltecer y embellecer los 
diseños que quedaran como testimonio fiel 
para siglos posteriores. 

	 El origen de esta investigación nace 
precisamente de la inquietud de mostrar 
herramientas alternativas de producción 
como un apoyo para el diseño gráfico, 
como el bordado textil industrial, ya que 
tiene un inexplorado potencial y puede ser 
de gran utilidad para resaltar un diseño. 

	 Este trabajo tiene como sustento mi 
experiencia práctica y profesional dentro 
del campo del diseño gráfico y la utiliza-
ción del bordado textil industrial como 
una herramienta de trabajo.

	 El proyecto consta de tres etapas: la 
primera es una investigación documental 
acerca del arte prehispánico que sirve como 
marco de referencia para la creación de re-
diseños mexicanos; la segunda etapa es una 
investigación sobre la historia e importan-
cia del bordado a través de los años hasta 
nuestros días y de sus implicaciones en el 
diseño gráfico actual. La tercera y última 
etapa es una propuesta gráfica plasmada en 
artículos de uso cotidiano utilizando la téc-
nica de bordado textil industrial.
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EL ARTE PRECOLOMBINO 
EN MÉXICO	
1.1 Antecedentes

El periodo anterior a la llegada de los eu-
ropeos a América es conocido con el tér-
mino precolombino o prehispánico, en ese 
periodo se desarrollaron muchas civiliza-
ciones a lo largo y ancho del continente. 
El presente estudio tiene como fin marcar 
solamente un contexto histórico muy gene-
ral para ubicar la propuesta de diseño que 
veremos más adelante en el capítulo 3, to-
mando como base sólo algunas de las civi-     
lizaciones más representativas del arte pre-
hispánico en México, como son la cultura 
Olmeca, Teotihuacana, Maya y Azteca. El 
reconocimiento de sus correspondientes es-
tilos artísticos nos permitirán comprender 
con mayor claridad lo que fueron y el signi-
ficado de sus grandes creaciones. 

	 Se puede definir al arte prehispánico o 
precolombino como el conjunto de obras 
artísticas que crearon los indígenas: la cerá-
mica, escultura, pintura, arquitectura, tex-
til, etc., testimonios fieles de gran impor-
tancia dentro de la historia para conocer el 
nivel y desarrollo de cada civilización, éstas 
obras ponen de manifiesto su vida cotidia-
na, sus creencias, sus temores, su mundo 
físico y mágico y su arte simbólico por ex-
celencia. 

	 Todas estas expresiones artísticas que 
fueron cotidianas para los habitantes pre-
hispánicos en su momento nos van a dar 

una base gráfica para desarrollar nuestra 
propuesta.

	 Desde tiempos remotos, el hombre se 
ha cuestionado sobre el significado de su 
existencia y el papel que juega dentro del 
universo, que muchas veces le resulta incom-
prensible.  Para responderse estas interro-
gantes el hombre ha creado signos, símbo-
los, valores, procedimientos y actitudes, que 
en conjunto forman lo que podemos definir 
como cultura y que constituye la manera en 
que un grupo social concibe sus relaciones 
con su entorno y una de estas relaciones es 
precisamente el arte.

	 El arte del México antiguo es un arte 
mágico-religioso. Mágico en el sentido de 
que busca identificar y manipular las fuerzas 
que rigen al cosmos y religioso, en cuanto 
a que personifica dichas fuerzas en la figura 
de dioses. Un mundo sin deidades hubiera 
sido un mundo incomprensible para ellos, 
no entenderían su existencia ni la del uni-
verso, en definitiva sus dioses debían tener 
una imagen a la cual le pudieran rendir cul-
to, venerar y hacer sacrificios para su agrado.

 	 El temor y la esperanza son los padres 
de los dioses. Las esculturas y los monumen-
tos que crearon son, al mismo tiempo, obras 
maravillosas y horribles, es decir están im-
pregnadas  del sentimiento confuso y subli-

CAPITULO 1
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me de lo sagrado. Para tener un mejor estu-
dio del México antiguo y de las civilizacio-
nes antes mencionadas, las vamos a situar 
en el periodo que se desarrollaron:1

- El periodo Preclásico
- El periodo Clásico
- El periodo Postclásico

	 Los periodos se ordenan cronológica-
mente y se caracterizan por el tipo de or-
ganización económico-social de los grupos 
humanos. En el periodo Preclásico, los gru-
pos sedentarios se establecieron en aldeas 
cuya economía se basaba en la agricultura. 
En el periodo Clásico, la organización eco-
nómico-social cambia, al igual que el pen-
samiento cosmológico, lo que da lugar a 

1 Cuadro sinóptico tomado como referencia en internet, Historia del Arte Mexicano [en línea], consultado el 30 de mayo
 del 2010, disponible en http://historiadelartemex-tecm.wetpaint.com/page/arte+prehispanico

2 Las fechas pueden variar, dependiendo del autor; estas son basadas en el estudio de la Doctora Beatriz de la Fuente.
 Beatriz de la Fuente. Escultura Olmeca. El Arte Mexicano, Arte Prehispánico.  

las sociedades estatales y a ciudades con un 
alto grado de desarrollo urbano. El periodo 
Postclásico se caracteriza por una época de 
expansión y conquistas que repercuten en 
todo el territorio mexicano.

1.2 El Periodo Preclásico

	 Este periodo se le conoce también 
como Formativo y abarca aproximadamen-
te del 2300 a. C. – 100 d.C.2   Se caracteriza 
por el surgimiento de las culturas sedenta-
rias y agrícolas, la religión y la organización 
social.

	 El trabajo de barro fue una de las 
principales habilidades desarrolladas en 
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este periodo y mantener la fertilidad de la 
tierra siempre fue su mayor prioridad, por 
tal motivo “se manufacturaron numerosas 
figurillas femeninas relacionadas con el 
concepto de reproducción de la tierra, las 
cuales se adornaban con tocados, collares, 
orejeras y pulseras, y tenían el dorso desnu-
do” 3.

	 Otra característica de este periodo 
sobre todo en la Costa del Golfo, fue la 
creación de vasijas y figuras miniatura, tra-
dición que se mantiene desde el Preclásico 
hasta el Postclásico4. 

Figurilla femeni-
na de la Cultura 

Olmeca.
Su postura, así 

como el pectoral, 
evidencian su alto 

rango en la 
sociedad de La 
Venta, Tabasco. 

Pertenece al 
periodo Preclási-
co Medio y está 
hecha en jade, 

hemantita y 
cinabrio, tiene 
una altura de 

7.5cm por 5cm de 
ancho y 3.5cm 

de espesor.

	 Una parte importante del periodo Pre-
clásico fue dominada por lo que se conoce 
como la civilización olmeca, civilización 
bien desarrollada que generó grandes cam-
bios en el sur de la Costa del Golfo y en 
parte de Tabasco.

Olmeca

	 El término “Olmeca” viene del dia-
lecto náhualt, que significa “habitantes del 
país del hule” , ya que el hule es un árbol 
que se da en la regiones húmedas y cerca-
nas al mar, y los olmecas ocupaban su savia 
para elaborar objetos para ceremonias y ri-
tos durante el periodo Preclásico Medio.5

	 Se dice que es la “cultura madre” de 
la civilización mesoaméricana y está situa-
da entre los años 1300 y 600 a.C, fue la  
primera cultura en construir centros ce-
remoniales, utilizar el calendario, crear el 
sistema de numeración vigesimal con pun-
tos y rayas, y dominar disciplinas como las 
matemáticas y la astronomía, además de 
la escultura tanto de obras monumentales 
monolíticas como de pequeñas piezas talla-
das en barro. Los artesanos olmecas fueron 
los primeros y mejores en el tallado de las 
piedras duras: basalto, serpentina, jade o ja-
deíta de toda Mesoamérica. El jade no es 
un material que exista en la región, por lo 
cual se deduce que era traído por medio del 
comercio o intercambio, probablemente de 

 3 Marcia Castro- Leal Espino, Costa del Golfo, Museo Nacional de Antropología, México.
4 Marcia Castro- Leal Espino, op. cit. p. 6.
5 Ibid. p. 6.
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Centroamérica. Era un material muy valio-
so y sólo lo ocupaban para hacer cosas de 
gran valor para la gente de la alta jerarquía 
o como ofrendas en sus entierros o armas  
como hachas y punzones.

San Lorenzo

	 Según vestigios, es el centro ceremonial 
más antiguo, situado en la cuenca del Río 
Coatzacoalcos en Veracruz, donde se en-

Cabeza Colosal 
perteneciente 
al Preclásico 
Medio, tiene 
una altura de 

2.34 mts. 
por 1.83 mts. 

de ancho y 
1.43 mts. de 

espesor, 
con un peso de 

10 toneladas.
Foto: Proyecto 

México. 
Jorge Pérez 

de Lara.

contraron la mayor parte de las esculturas 
y elementos arquitectónicos de ésta cultura 
y muchos de los cuales aún se conservan en 
este sitio, por lo cual ha sido el lugar más 
estudiado de los antropólogos, es donde 
surge la primera gran tradición escultórica 
de Mesoamérica.6 Se cree que la mayoría 
de sus construcciones fueron levantadas so-
bre una plataforma de 45 metros de altura 
y 50 hectáreas de superficie. En este lugar 
existieron plazas rectangulares y estructuras 
habitacionales donde se hallaron bases de 
casa y asentamientos en la construcción de 
un sistema de control hidráulico. Se pien-
sa que la población pudo haber llegado a 
un número de mil personas que vivían ahí, 
pero que dio servicio a más personas por 
ser un centro ceremonial. 

La Venta

	 La Venta es el centro ceremonial más 
grande, ubicado en el actual Huimangui-
llo, en el extremo noroeste del estado de 
Tabasco, muy cerca de la costa del Golfo de 
México. Su simetría y el orden se pueden 
apreciar con mucha claridad, sus monu-
mentos están agrupados alrededor de una 
plaza rodeada de columnas de basalto. Sus 
edificios están construidos con barro seco 
y hay una gran pirámide construida con 
arcilla y revestida de piedra, ésta pirámide 
“es la madre de la estructura arquitectónica 
más importante de los pueblos mesoameri-
canos”7 donde además fueron halladas un 

6  Paul Gendrop, Compendio de arte prehispánico. 
7  Fernando Arellano, La cultura y el arte del México prehispánico.
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gran número de tumbas con ajuares muy 
ricos de cerámica y figurillas de piedra, se 
cree que su ciudad llegó a albergar hasta 18 
mil habitantes.

	 Otros hallazgos importantes han sido 
cabezas colosales y tronos.

Tres Zapotes

	 Está situado cerca del Golfo de Méxi-
co, al sur de Veracruz. Éste centro es menos 
conocido que los otros dos, sin embargo 
tuvo ocupación simultánea en tiempo con 
la Venta, e incluso al parecer fue la última 
población de los Olmecas en desaparecer. 
La arquitectura de Tres Zapotes se inicia en 
el Preclásico con edificios semejantes a los 
de la Venta, utilizando las columnas de ba-
salto para construir los muros que rodean 
los edificios.8 Aquí se encontró la prime-
ra Cabeza Colosal Olmeca y la Estela C, 
tallada del basalto.  Por un lado tiene una 
pintura de un ser_jaguar  abstracto. Y por 
el otro lado hay tallada una fecha tipo maya 

con la cual se dedujeron los indicios de la 
cultura olmeca.

	 Los Olmecas tenían una religión poli-
teísta y su centro es el culto al jaguar,  aun-
que un gran número de dioses eran relacio-
nados con la agricultura, con el sol, el agua, 
etc. Muchos animales eran considerados 
dioses y aparecen mezclados las cabeza de 
uno con el cuerpo de otro, creando así se-
res mitológicos en ocasiones representados 
de forma abstracta. Entre éstos animales se 
encuentran los reptiles, el sapo, el caimán, 
etc. También se sabe que los gobernantes 
utilizaban el símbolo de una figura animal 
para identificarse.

Zona arqueológica 
de La Venta, 

Tabasco.

Ofrenda 4 de 
la Venta. Esta 

ofrenda pertenece 
al periodo 

formativo medio 
y esta hecha en 

arcilla, jade y se-
pertina. Es la más 

compleja del 
periodo y consti-
tuye un conjunto 

escultórico 
magistral. Cuenta 

con seis pequeñas 
celtas y 16 figuri-

llas que forman 
un semicírculo y 
parecer rodear a 
una de ellas que 
se diferencia del 

resto por ser la 
única tallada en 
piedra. Quizás 
se trata de una 

ceremonia ritual.

Altare hecho 
en piedra

monolítica.

 

8 Marcia Castro- Leal Espino, op. cit. p. 10.
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Arte Olmeca

	 Éste arte tiene como característica la 
escultura monumental en piedra, una de 
sus mejores representaciones artísticas y 
más relevantes es sin duda la escultura de las 
cabezas de tamaño colosal con gran carácter 
fisonómico, gruesos labios con las comisu-
ras hundidas, nariz ancha y ojos grandes; 
para tallar éstos monolitos de esa propor-
ción y calidad se requiere de una técnica 
madura y capacidad expresiva notable.9

	 Se conoce la existencia de 17 cabezas 
colosales y se cree que pueden representar a 
jefes o guerreros, sin embargo no se puede 
afirmar con exactitud, lo que sí se sabe es 
que estaban pintadas por los restos de pin-
tura que se encontraron; miden entre 1.60 
y 3 mts. de altura y pueden llegar a pesar 
entre 6 y 65 toneladas.  

	 Dentro de éste arte también podemos 
encontrar los altares hechos en piedras mo-
nolíticas de forma  trapezoidal y con un 
tamaño aproximado de 2.50 x 1.60 cm. Es-
tán esculpidas en los laterales con represen-

 

Estela C
Cultura Olmeca

Periodo Preclásico 
superior,

Tres Zapotes, 
Veracruz.

Material, Piedra, 
dimensiones 82.5 

de altura, 111.5 
de ancho y 38.5 

de espesor.

Cerámica
Cultura Olmeca, 

1200-400 a. C.
Este torso, origina-
riamente parte de 

una figura humana 
completa, lleva un 

tocado 
en forma de cabe-

za de ave rapaz, 
posiblemente de 

águila harpía. 
Las aves de presa 

como águilas, 
halcones etc. 

eran consideradas 
criaturas solares 

debido a sus 
hábitos diurnos de 

caza. 
Los cazadores 

nocturnos, como 
búhos, murcié-

lagos y jaguares 
estaban asociados 

al inframundo. 
British 

Museum, Londres.

taciones religiosas en alto y bajo relieve. En 
el centro tienen un tipo agujero de cueva 
del que sale un personaje y que se cree que 
pudiera ser como la boca de un dragón o 
jaguar que podría representar el nacimien-
to de un dios desde el inframundo.
 
	 También hay hallazgos de que traba-
jaron con piedras semipreciosas, principal-
mente con jade de color verde azul verdo-
so o grisáceo y no sólo lo utilizaron para 
posicionarlo sobre el oro o la plata, sino 
para hacer hachas ceremoniales pequeñas 
(30 cm aprox.) que eran decoradas con un 
gran trabajo del pulido de piedra, tenían al 
frente la figura de un extraño personaje en-
tre real y fantástico con un gran nivel de 
expresividad. 
     
	 Cabe destacar que su buen gusto y 
perfección de trabajo con las piedras se-
mipreciosas no fue alcanzado por ninguna 
civilización del Nuevo Mundo.

 9 Pablo Escalante, El arte prehispánico.
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Vestimenta

    Los olmecas utilizaban el máxtlatl 10 o 
paño de cadera11, un taparrabo largo. Tam-
bién vestían la tilma12 o �������������������capa para sus cere-
monias. Las telas se adornaban con inc����rus-
taciones de cristal de roca. Usaban collares 
de varios hilos con dientes de jaguar; aretes 
o pendientes y figuras de jade representan-
do partes del cuerpo humano. 

	 En conclusión, del arte olmeca co-
nocía desde el diseño más abstracto hasta 
el más cercano a la realidad, y desde lo más 
absoluto de las formas hasta el movimiento 
más natural.

1.3 El Periodo Clásico

	 Hacia el año 200 a.C. en varias regio-
nes de Mesoamérica, se inicia el desarrollo 
de grandes civilizaciones urbanas. En éste 
periodo comenzaron a construirse enormes 
centros ceremoniales que decoraron con 
pinturas y relieves. Estos centros eran di-
rigidos por sacerdotes que conocían muy 
bien la astronomía y las matemáticas, razón 
por la cual los centros se construyeron con 
la orientación de los movimientos de los as-
tros, ya que según las creencias de aquellos 
pueblos los cuerpos celestes gobernaban la 

vida de los hombres y los ciclos de la natu-
raleza.

	 En este  periodo las artes y las técnicas, 
sobre todo con la piedra y el barro, tuvieron 
un gran esplendor así como la escritura.

	 Es la época en que florecen, entre otras, 
la civilización maya, la zapoteca y la teoti-
huacana que fue la más antigua e influyente 
políticamente hablando de éste periodo.

Teotihuacan

	 Entre los años 200 a.C. y 800 d.C se 
edificó una aldea que llegaría a convertirse 
en la ciudad más importante de Mesoamé-
rica durante el periodo clásico, con un gran 
auge que sólo volvió a alcanzarse unos mil 
años después del imperio mexica.13 Teoti-

Tapadera de 
incensario 

teotihuacana.

 10 El máxtlatl era un lienzo de tela que cubría los genitales, pasando entre las piernas y atándose a la cintura. 

11 Patricia Rieff, “Atuendos del México antiguo”, Revista Arqueología Mexicana No. 19. Textiles del México del ayer 
   y de hoy, p. 11.
 
12 Las tilmas eran un lienzo cuadrado o rectangular que se ataba alrededor del cuello y colgaba entre la cintura y los      	
   tobillos. Estas capas eran un signo de estatus por excelencia en el México prehispánico.

13 Informate, Teotihuacan, Museo Nacional de Antropología.
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Cultura 
teotihuacana.

Escultura verde, 
Museo de 

Louvre.

huacan “la Ciudad de los dioses”,14  se lo-
caliza a unos 50 km. al noroeste del Valle 
de México en el centro de la zona conocida 
como el Altiplano Central. 

	 Su sociedad altamente civilizada, mar-
có las diferencias sociales del individuo a 
través de la vestimenta y la ornamentación, 
su posición corporal y la actitud denotan 
en ocasiones el tipo de actividad a la que se 
dedicaba la población, así como su rango 
social.

	 Es en las figurillas elaboradas en cerá-
mica en donde existe una muestra represen-
tativa de la población que habitó la ciudad.

  	 En el caso de personajes con funcio-
nes públicas dentro de la alta burocracia, 
los elementos que los adornan hacen re-

Pirámide 
de la Luna.

 14 Llamada así por los aztecas dentro de su mitología en la “Leyenda del Quinto Sol” como lo plantea Paul Gendrop en 

su libro compendio del arte prehispánico.
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ferencia a rasgos iconográficos propios de 
las deidades que representan o del linaje 
al cual pertenecen. Otra característica del 
modelo humano es la carencia de una re-
presentatividad genérica del sexo, identifi-
cable únicamente a partir de la vestimenta.
La ciudad de Teotihuacan marca dentro del 
mundo prehispánico el establecimiento de 
una relación diferencial entre el hombre y 
la naturaleza. La monumentalidad de su 
arquitectura compite con la de las formas 
geográficas cercanas y de esta manera, el 
hombre y su obra se convierten en la escala 
y modelo a seguir.	

	 Durante el desarrollo de la sociedad 
teotihuacana evolucionan paralelamente 
los conocimientos científicos y el control 
ideológico de la población, e influyó en 
todas las actividades cotidianas de la socie-
dad, tanto en el área ceremonial como en la 
residencial.

	 Ejemplo de ello son las grandes escul-
turas que forman parte de la arquitectura 

	
   	
  Detalle de la 
Pirámide de 

Quetzalcóalt
en Teotihuacan.

en los principales edificios públicos, repre-
sentando a sus principales deidades, sus ras-
gos y atributos. Sus dioses son la expresión 
del mundo que les rodea.15 Tlaloc, dios del 
agua, literalmente, “el que la hace brotar” 16 

es su principal deidad, encargado del bien-
estar de la población a través del favoreci-
miento de las actividades agrícolas, susten-
to material de la población.  Quetzalcóatl, 
la serpiente emplumada se ha identificado 
como otra deidad benefactora; en el templo 
que lleva ese nombre se le adjudica el ad-
venimiento del tiempo, y el conocimiento 
y manejo de las cuentas calendáricas nece-
sarias para el control administrativo de la 
producción agrícola y artesanal.

Máscara-
humana-de-
tierra-cocida

bicolor s. V-Vll.
La civilización 

teotihuacana es 
famosa por sus 

máscaras en tierra 
cocida pintadas 

y pulidas con are-
na, que acompa-

ñan a los difuntos 
en el camino al 

más allá.

 15 María del Carmen Solanes, “El mundo teotihuacano”, Revista Arqueología Mexicana No. 1.
16 Paul Gendrop, op. cit. p. 45.
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	 Tanto en su arquitectura, como en su 
escultura, su estilo es geométrico. La repeti-
ción en sus formas es una de las característi-
cas más notables del arte. Como en el Tem-
plo de Quetzalcóatl en la que sobresalen los 
elementos escultóricos en relieve, la cabeza 
de serpiente emplumada y una representa-
ción del Dios de las Tormentas.

		  Otro tipo de manifestaciones plásti-
cas aparece en las ofrendas hechas tanto a edi-
ficios, templos y espacios de culto como a los 
muertos. La iconografía presente en ellas se 
expresa siempre a través de un lenguaje sim-
bólico que representa la alta religiosidad que 
esta sociedad tuvo en todas sus actividades.

	 Sin duda una de las manifestaciones 
más importantes de esta civilización es su 
riqueza pictórica. Su pintura mural maneja

Mural tigre en 
Teotihuacan.

temas simbólicos, representados por signos 
geométricos abstractos, zoomorfos y antro-
pomorfos, se repiten símbolos, al parecer 
cronográficos, que se encuentran en distin-
tos espacios arquitectónicos y distintas eta-
pas cronológicas. Sus colores rojos, verdes, 
azules, ocres y negros son característicos así 
como la línea para crear ilusorias imágenes 
de suave proyección. Una de las deidades 
que más esta presente en su arte pictórico 
es el dios Tláloc.17

	 “El universo de la pintura mural prehis-
pánica en México es abundante y complejo: 
testimonio inigualable de una de las activi-
dades humanas primordiales del México an-
tiguo.” 18

Su producción artesanal llego a niveles de 
desarrollo nunca antes vistos en Mesoáme-

 17  Paul Gendrop, op. cit. 
18  Beatriz de la Fuente, “La pintura Mural prehispánica en México”, Boletín informativo No. 2.
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rica, parte de su producción alfarera, sobre-
todo de figurillas, paso de ser hecha a mano 
a ser hecha en moldes para su producción 
en serie, seguramente para ser vendido en 
poblaciones fuera de Teotihuacan.19

Vestimenta

	 Los teotihuacanos usaban también el 
máxtlatl, con pequeños añadidos, parecidos 
a delantales. “Sin embargo, en las represen-
taciones del periodo Clásico maya de las 
Tierras Bajas se muestra a los gobernantes 
ataviados con máxtlatl largos y profusa-
mente adornados, cuyos extremos cuelgan 
hasta la rodilla, tanto en la parte posterior 
como delantera del cuerpo.”20 

	 En conclusión, la civilización Teoti-
huacana es una cultura sumamente rica en

todos los aspectos, ordenada, mágica, reli-
giosa con creencias muy firmes, con un de- 
sarrollo arquitectónico y gráfico fascinante, 
que sigue aún sorprendiendo en nuestros 
días.

Los Mayas

	 Cultura desarrollada apróximadamen-
te entre el año 300 y 900 d.C.,21 situada en 
el Suroeste de México y parte de Centro-
américa, en un territorio de casi 400 mil 
km2 con diferentes climas y vegetación di-
versa que incluye zonas de selva, montañas 
y litorales. 

	 Gracias al desarrollo de la agricultura 
tuvieron una estabilidad alimenticia y por 
lo tanto en su forma de vida. Sus conoci-
mientos matemáticos y astronómicos los 
llevaron a hacer un sistema de calendariza-
ción casi perfecto con conocimento del ci-
clo solar, de la luna, de Venus y de eclipses 
solares y de la luna.  Su sistema de nume-
ración vigesimal, basado en el 20, también 
fue una aportación muy importante ya que 
entendían el concepto del cero, y desarro-
llaron el sentido posicional, es decir que el 
valor del signo dependía del lugar donde lo 
ponían. 

	 Crearon una escritura mediante di-
bujos (jeroglíficos) donde registraron mi-

Códice 
Tro-cortesianus.

 19 Informate, Teotihuacan, Museo Nacional de Antropología.

20 Patricia Rieff, “Atuendos del México antiguo”, Revista Arqueología Mexicana No. 19. Textiles del México del ayer y de  	
   hoy, p. 11.

21 Luis Luján, La cultura Maya, Antología de textos clásicos.
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tología, historia y rituales. Estos escritos se 
hacían pintados o grabados sobre bloques o 
pilares de piedra en los dinteles, escaleras y 
en otros lugares de gran importancia.

	 También se han encontrado manus-
critos en papel amate, el cual proviene de la 
corteza de un árbol, así como en pergami-
nos de piel de animales.

	 Los manuscritos hechos sobre papel 
se armaron pegando las hojas sobre ta-
blas de madera y doblándolas en forma de 
acordeón, los encargados de redactarlos e 
ilustrarlos emplearon los colores: verde, 
negro, amarillo, marrón, azul y rojo. Sólo 
existen en el mundo tres muestras de estos 
manuscritos: el Dresdensis en Dresden; el 
Perezianus en París y el Tro-cortesianus o 
Matriense Maya. 
	                                                                 
	 Durante el desarrollo de la sociedad 
maya existieron diferentes clases sociales, 
grandes guerreros y excelentes artistas, 

pintores de murales y escultores, teniendo 
como características principales en el arte, 
el relieve, la monumentalidad en el trata-
miento de los temas, el uso de color en el 
acabado superficial, la profusión de signos 
caligráficos y ornamentales, la relevancia de 
las líneas curvas y el carácter abigarrado y 
escenográfico de la composición.

	 Su pintura es principalmente religio-
sa, como la mayoría del arte del este de 
América, y sus obras están llenas de energía 
y mucho movimiento. Se usan gran canti-
dad de colores brillantes con una excelente 
calidad decorativa.

 	 El mural fue otro gran elemento im-
portante de la pintura Maya. Los mayas 
crearon una gran variedad de decoraciones 
murales, como las pinturas monocromas y 
policromas, los dibujos monocromos, las 
impresiones de manos y grafitos.21 Éstas 
técnicas eran generalmente utilizadas para 
decorar muros, cerámicas y manuscritos. 

Bonampak

 
Detalle del 

Cuarto 1.
En el Cuarto1, 
muy probable-

mente, se 
representa la 
presentación 
de un joven 

heredero
 a un grupo 

de personajes 
importantes y de 

prestigio social.
  21 Karl Herbert Mayer, “La terminología de la decoración mural maya”, La pintura mural prehispánica en México, 
    Boletín Informativo No. 8, UNAM , Instituto de Investigaciones Estéticas.
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Los colores que usaban eran de origen vege-
tal y mineral, teniendo una gama bastante 
grande. En muchas edificaciones se han en-
contrado pinturas en los interiores, como lo 
es en Uaxactún, Palenque y Chichén Itzá.

	 Sus murales pintados sorprenden por 
su realismo y la capacidad para transmitir 
sentimientos. Un ejemplo majestuoso es 
Bonampak “el conjunto mural antiguo más 
completo y relevante de toda América.”22  Se 
localiza en la densa selva chiapaneca y des-
cribe todos los rituales importantes en la 
vida de los mayas: los eventos conmemo-
rativos, las ceremonias y los momentos pre-
vios a las batallas, su desarrollo, la victoria y 
el sacrificio final de los prisioneros.

	  	 En el periodo maya Clásico tardío, 
la pintura mural se centra en la representa-
ción de la figura humana. 

Detalle de una 
reconstrución en 
computadora del 

Cuarto 2.
Imagen de la 

revista National 
Geographic.

	 La composición de las pinturas se en-
cuentra en espacios horizontales limitados 
arriba y abajo por líneas o bandas que ubi-
can la escena en un contexto determinado, 
ayudados por uno que otro objeto, como 
puede ser una banqueta o una escalinata. 
Este tipo de composición es característica 
del estilo clásico tardío que es al que perte-
necen estos murales.

	 En las lenguas mayas el dibujo, la pin-
tura y la escritura son una misma palabra, 
que tal vez significaba “arte”para los mayas, 
si es que tenían ese concepto como tal, pero 
lo que si se puede decir, es que los mayas tu-
vieron un talento especial para crear obras 
de arte.23

	
	 En el periodo Protoclásico la pintura 
Maya ya denota un estilo maduro, con pro-
porciones naturales de la figura humana, el 
uso de líneas de contorno de formas redon-
deadas, de superficies de colores planos y la 
forma marcada de representar a las figuras 
de perfil sentadas a la manera oriental.

	 La figura humana constituye el motivo 
principal de este estilo Clásico tardío, mis-
ma que reproduce el tipo físico maya clási-
co, con nariz aguileña, deformación cranea-
na y ojos estrábicos.

	 Estos murales son ejemplo de una tra-
dición de la pintura maya conocida como el 
estilo policromo.

22 Mary Miller, “Reconstrución de los murales de Bonampak”, Revista Arqueología Mexicana No. 55. Iconografía del     	
    México Antiguo, p. 44.

23 Nelly Gutiérrez Solana, Los Mayas, Historia Arte y Cultura.
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	 Los pintores de Bonampak se dis-
tinguen por sus inovaciones en la pintura 
maya. Aquí vemos a un personaje en es-
corzo, es decir cuando las partes del cuerpo 
están en distintos planos. En esta época en 
Europa, el escorzo aún no era utilizado.
	
	 En los murales de Bonampak se apre-
cia una creatividad sorprendente con res-
pecto a su vestimenta y a sus textiles.

Vestimenta 
maya.

Mural de 
Bonampak
Detalle del 

Cuarto 2.

 	 “Nobles o plebeyos, guerreros o danzan-
tes, lucen sus atavíos con todas las combina-
ciones posibles: de plumas o cueros de anima-
les, de plantas y flores, de colores y dibujos, de 
grosores y transparencias.” 24

24 María Teresa Uriarte. “Los textiles de Bonampak”, La pintura mural prehispánica, Boletín No. 3 UNAM, Instituto 
de Investigaciones Estéticas. 

Mural
 de Bonampak.

Detalle del 
Cuarto 2.

Personaje en 
Escorzo.

	 Se sabe que en siglo XVI, tanto en el 
antliplano central como en la zona Maya, 
los textiles se comercializaban, así como las 
fibras y los tintes que se usaban para pintar 
los diseños en las telas, que para obtenerlos 
se llevaban un tiempo y trabajo considera-
bles. Algunos diseños y prendas eran objeto 
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Cultura Maya, 
s. XIII d. C., 

Chichén Itzá, 
Yucatán (México).

Ejemplifica 
el modelo de 

templo maya: pi-
rámide escalonada 

coronada por el 
teocalli o habitá-
culo sagrado. La 
escalinata es un 

elemento esencial, 
como acceso y 

recurso expresivo 
que acentúa la 

majestuosidad y 
dramatismo del 

edificio.

Cultura Maya, Chi-
chén Itzá, el Gran 

juego de Pelota 
Yucatán, México.

	
  

de una amplia comercialización, otros eran 
de uso exclusivo de la clase dominante.

Vestimenta

	 “La mayoría de la gente vestía de ma-
nera sencilla: las mujeres con el huipil25 o 
una falda y su manto; y los hombres con 
una especie de calzón llamado patí. Sin em-
bargo, la nobleza utilizaba ricos atuendos 
bordados con plumas y gemas, sandalias de 
cuero y grandes tocados de plumas, además 
de collares, pectorales y pesados cinturo-
nes con incrustaciones de nácar y piedras 
grabadas. Otras prendas comunes entre los 
nobles eran las faldas, capas cortas o largas, 
chaquetas (generalmente de piel de jaguar 
o algodón), adornos de conchas, caracoles 
y diseños geométricos. Aparte del tocado, 
algunos nobles y sacerdotes llevaban enor-
mes orejeras, narigueras, brazaletes y ani-
llos de jade, cuarzo y oro, y se perforaba 

 25 El huipil es una túnica suelta, sin mangas compuesta de dos o más lienzos añadidos.
26 Informate, Mayas. Museo Nacional de Antropología.
27  ibid. p. 19.

la barbilla, abajo del labio inferior, para in-
crustarse un besote.”26

	 Entre los accesorios habían tocados 
parecidos a los sombreros, turbantes, pe-
nachos, diademas y gorros cónicos. Los to-
cados eran un signo de distición entre las 
clases sociales, así entre más alto era rango 
más elaborado era éste.27

Arquitectura

	 En cuanto a su arquitectura, la cultura 
Maya realizó una cultura monumental de 
las que se conservan ruinas en Palenque, 
Uxmal, Mayapán; Copán, Tikal, Uaxactún, 
Quiriagua, Bonampak y Chichén Itzá.

	 Estos grandes recintos no sólo son im-
portantes centros ceremoniales, sino enor-
mes ciudades; en estas se pueden encontrar 
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Caliza. Cultura 
Maya, Periodo 
Clásico Tardío 

(600-900 d. C.)

Una de las crea-
ciones logradas 

por los mayas en 
la arquitectura fue 

la bóveda maya 
que se construía 

en diferentes 
estilos. 

estilos arquitectonicos diversos como por 
ejemplo estilo “Rio Bec” (que son peque-
nas columnas adosadas, dameros y cruces 
añadidos a las fachadas) y el estilo “Puuc” 
(obra en paramento y mosaico en la parte 
superior de la fachada), cada uno con ca-
racterísticas de ingeniería y ornamentación 
propias.

	 Sus templos, pirámides, observatorios, 
juegos de pelota y demás edificios estaban 
distribuidos sobre plazas y patios de piedra 
ornamentados en estuco y decorados con 
pinturas murales, las cuales se colocaron  
en paredes y techos exteriores en interio-
res, en zócalos, cornisas, o alrededor de las 
puertas y ventanas.

	 Sus pirámides estaban hechas princi-
palmente por tierra y piedra, pero en oca-
siones se utilizaban bloques de piedra uni-
dos con mortero.

	 Una de sus mayores aportaciones 
dentro de la arquitectura sin duda fue la 
invención del arco o la bóveda falsa típi-

ca del periodo Clásico, la bóveda maya es 
un invento ingenioso que consiste en hacer 
sobresalir hileras de piedras de dos muros 
opuestos, hasta que el espacio restante se 
reduce los suficiente como para cubirse con 
una sola hilera de piedra.28

	 Los interiores de las edificaciones se 
pintaban con colores muy vivos al igual que 
los exteriores, a los que se les daban más 
atención, por medio de decoraciones he-
chas con esculturas pintadas, con dinteles 
tallados, con molduras de estucos y mosai-
cos de piedras. La decoración se realizaba 
con frisos en los cuales se intercalaban fran-
jas de ladrillos lisos.

Escultura	

	 Esta civilización logró dominar casi 
todas las técnicas, el alto y bajo relieve y 

28 Nelly Gutiérrez Solana, op. cit. p. 13.
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en bulto redondo, esculturas injertadas en 
grandes monumentos, para formar parte in-
tegrante de los mismos.

        Su escultura posee características como 
el equilibrio entre el naturalismo y el esti-
lismo.

	 Unas de sus representaciones principa-
les eran los grandes monolitos en forma de 
prisma, los cuales alcanzan hasta seis metros 
de altura; éstos representan figuras humanas 
en cuyas cabezas habían plumas, con una 
gran ornamentación en todo su alrededor. 
Las figuras humanas, generalmente era re-
presentadas con una contextura redonda y 
fuerte, gran nariz, pómulos salientes, labios 
gruesos y el superior más saliente que el in-
ferior.

	 Sobresalen sus grandes trabajos elabo-
rados en piedra y madera, la mayoría fueron 
grandes estelas donde simbolizan sus prin-

cipales gobernates y dioses. Las tallas de 
madera más notorias se encuentran en los 
dinteles de las puertas de los templos. Las 
esculturas aisladas representan de una ma-
nera muy sobresaliente al Dios de la lluvia, 
llamado por ellos Chac-Mool, el cual se 
encuentra en el templo de los guerreros de 
Chichén Itzá. Sus bajos relieves y estelas se 
encuentran entre las muestras de arte más 
bellas.

	 Entre las piedras que utilizaban para 
su escultura además de las de origen volcá-
nico estaban el jade, la obsidiana y la pirita.

	 La piedra de jade fue su joya favorita, 
más que el oro, los reyes mayas lo utiliza-
ban como piezas dentales postizas, cuando 
morían y los enterraban, las máscaras fúne-
bres cubrían su rostro, y depositaban en sus 
bocas cuentas de jade y maíz para saciar el 
hambre en el País de los Muertos.

Cabeza que
 decoraba un 
edificio maya 

de estilo Puuc, 
Piedra.

Cultura Maya, 
Periodo Clásico 

Tardío (600-900 
d. C.), Uxmal, 

México.

Cabeza retrato 
de jade

Cultura Maya, 
600-800 d. C.
Los altos dig-

natarios mayas 
llevaban este 

tipo de
 cabezas sus-

pendidas en sus 
cinturones como

 legitimación 
de su linaje y 

sus derechos a 
gobernar.



19

Cerámica

	 En la alfarería se distinguieron por la 
difusion y  gran variedad de estilos en los 
cuales usaron el pastillaje, el grabado en alto 
y bajo relieve, el sellado el pintado, policro-
mos, además de adornos especiales utiliza-
dos por los ceramistas mayas. Las vasijas 
policromadas demuestran el alto grado de 
desarrollo.

	 En conlusión, por su creatividad ar-
tística, científica y su sabiduría la cultura 
Maya es una de las civilizaciones más nota-
bles y complejas del mundo mesoamerica-
no.

 1.4 El Periodo Postclásico

	 El Periodo Postclásico es la última eta-
pa del desarrollo independiente de la civili-
zación mesoamericana. Este periodo com-
prende desde el año 900 d.C. hasta la caída 
de Tenochtitlan en manos de los españoles 
en 1521 d.C., en esta etapa florecieron pue-
blos como los mexicas y toltecas en el Cen-
tro; los mixtecos en Oaxaca; los tarascos en 

el Occidente; los huastecos en el norte de la 
llanura del Golfo de México; los mayas en la 
península de Yucatán.

	 Este periodo se caracteriza por la inva-
sión de grupos seminómadas que provenían 
del norte, de la vasta extensión de Arido-
américa, tal vez atraídos por la riqueza de 
las ciudades mesoamericanas. Los recién 
llegados, que eran cazadores-recolectores, se 
mezclaron con los pueblos sedentarios, asi-
milaron muchos elementos de las culturas 
clásicas y se adueñaron de sus poblados, co-
nocimientos y tradiciones.

	 Las sociedades del Postclásico mesoa-
mericano siguieron desarrollándose sobre 
las mismas bases materiales que en tiempos 
anteriores. Esto quiere decir que la base de 
la economía siguió siendo la agricultura.

Cultura Maya, 
Periodo Clásico 

Tardío (600-900 
d. C.)

Cerámica pin-
tada Cultura Maya 

(600-900 d. C.)
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Los Aztecas

	 En la meseta central de México los az-
tecas fundaron la ciudad de Tenochtitlán 
en el lago Texcoco y desde allí comenzaron 
a dominar distintos pueblos hasta formar 
el gran imperio Azteca, conocido también 
como mexica, esta cultura se desarrolló des-
de el siglo XlV hasta la llegada de los espa-
ñoles.29  

 	
	 Sus actividades económicas más im-
portantes fueron el comercio y la agricul-
tura que era la base de la vida de los aztecas 
con el elemento esencial, el maíz. También 
desarrollaron una rica y compleja tradición 
religiosa, política, civilizatoria, cosmológi-
ca, astronómica, filosófica y artística; gran 
parte de ella heredada de muchos pueblos y 
civilizaciones mesoamericanas.30

	 Su sociedad se dividió en tres clases 
sociales: nobles, sacerdotes y pueblo y su 
aspecto más importante fue el religioso, ya 
que era politeísta y hacían constantes sacri-
ficios humanos.

	 En la religión azteca numerosos dioses 
regían la vida diaria, Huitzilopochtli (dei-
dad del Sol), Coyolxahuqui (la diosa de la 
Luna que, según la mitología azteca, fue 
asesinada por su hermano el dios del Sol), 
Tláloc (deidad de la lluvia) y Quetzalcóatl 
(inventor de la escritura y el calendario, 
asociado con el planeta Venus y con la re-
surrección).

	 Los sacrificios, humanos y de anima-
les, eran parte integrante de la religión az-
teca. Para los guerreros el honor máximo 
consistía en caer en la batalla u ofrecerse 
como voluntarios para el sacrificio en las 
ceremonias importantes. Las mujeres que 
morían en el parto compartían el honor de 
los guerreros.
	
	 El sentido de la ofrenda de sangre hu-
mana (y en menor medida de animales) era 
alimentar a las deidades solares para asegu-
rarse la continuidad de su aparición cada 
día y con ella la permanencia de la vida hu-
mana, animal y vegetal sobre la Tierra.

	 El calendario fue lo que más destacó 
entre las creaciones aztecas. El destino de 
los hombres estaba rigurosamente señala-
do en él. Entre los aztecas, los augurios y 

Guerrero águila 
azteca, cerámica.

Museo del Templo 
Mayor, Ciudad de 

México.

29 Arte precolombino, Visual Encyclopedia of Art, p.48.
30 Sala Mexica, Museo Nacional de Antropología.
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horóscopos alcanzaron gran desarrollo. Al 
combinar el calendario civil y el religioso, 
podían determinar, entre otras cosas, el ofi-
cio más adecuado para la persona.

Arquitectura

	 La arquitectura azteca refleja los valo-
res y la civilización de un imperio. La mejor 
manera de describirla es como monumental. 
Su propósito era el de manifestar poder, y al 
mismo tiempo adherirse a fuertes creencias 
religiosas. Esto se hace evidente en el diseño 
de sus templos, adoratorios, palacios, y casas 
para las gentes del pueblo.

	 Los aztecas tenían un claro manejo de 
las matemáticas y de la geometría que apli-
caban a la construcción, razón por la cual 
consolidaron un dominio territorial, comer-

cial e ideológico que se comprueba gracias 
a los vestigios encontrados en puntos muy 
lejanos a su tierra,31 tenían una gran orga-
nización y una fuerte infraestructura con 
sistemas que movilizaban gentes y recur-
sos materiales con el objetivo de construir 
grandes edificios que satisfacieran las nece-
sidades de sus pobladores. Tenochtitlán, la 
ciudad capital, simbolizaba el poder azteca. 
La arquitectura azteca, que era similar a la 
de otras culturas mesoamericanas, poseía 
un innato sentido del orden y de la sime-
tría. Los diseños geométricos y las líneas ex-
tensas eran representaciones de dogmas re-
ligiosos y del poder del Estado. Además, los 
aztecas usaron bajorrelieves, muros, plazas 
y plataformas como medios con los cuales 
representar a sus dioses e ideales. Durante 
las distintas épocas del imperio, los aztecas 
agregaron nuevas técnicas y materiales a 
sus estructuras. Ejemplos de la monumen-

Malinalco, 
Cultura Azteca, 

Postclásico, 
1501 d. C. 

(año 9 calli). 
Templo mono-
lítico llamado 

Cuauhcalli (en 
nahuatl ‘Casa del 

sol’ o ‘Casa de 
las águilas’). Se 
trata de uno de 
los más impor-
tantes centros 

ceremoniales az-
tecas, pues en él 
se ordenaban los 
guerreros águila 

y los guerreros 
jaguar.

Cultura Azteca, 
Postclásico, 
1501 d. C. 

(año 9 calli).

31 María Teresa Uriarte, Estética de la muerte mexica.
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talidad y grandeza de los aztecas se hacen 
evidentes en el Templo Mayor, cuya plaza 
podía dar cabida a 8 mil personas, y en el 
mercado de Tlatelolco, que podía albergar a 
20 mil personas en los días de mercado. La 
adaptación arquitectónica azteca y su  inge-
nio  pueden verse en Malinalco, donde hay 
un templo que fue esculpido en la roca mis-
ma y que quedó integrado a una montaña.

Escultura

	 Su escultura servía de comunicación 
a través de metáforas visuales, las que eran 
realizadas con una pureza técnica que posi-
bilitaba un gran refinamiento en los deta-
lles.

	 La escultura fue un arte asociado a la 
arquitectura y contribuía a dar mayor real-
ce a los imponentes edificios. 

Piedra del sol.

	 Una característica importante de la es-
cultura azteca es la abstración de imágenes 
completas que conservan detalles realistas, 
concretos. Las esculturas representaban sus 
mitos, sus sueños y sus ilusiones de vida y 
muerte. La monumentalidad constituía otra 
tendencia importante de la escultura azteca, 
este arte era el símbolo visual de la fuerza 
de una idea. La monumentalidad azteca so-
brecogía y espantaba al espectador, imponía 
una manipulada impresión de poder que el 
Estado invertía en la totalidad del arte azte-
ca.

	 Una de sus esculturas más importantes 
labrada a fines del periodo Postclásico, en 
1479 es la Piedra del Sol o Calendario Az-
teca, la cual representa los sacrificios huma-
nos relacionados con el culto de Tonatiuh, 
Dios del Sol. En el centro de la Piedra del 
Sol, el rostro arrugado de un Tonatiuh de 
cabellos rubios aparece sentado con la len-
gua colgando vorazmente de su boca con la 
forma de un cuchillo de sacrificios de obsi-
diana. Las arrugas indican su avanzada edad 
y sus cabellos rubios lo asocian con el sol 
dorado. La lengua es la que de una manera 
gráfica manifiesta los sacrificios humanos, 
tan sedienta de sangre humana.32

	 La piedra del Sol simboliza la destruc-
ción del Quinto Sol y actúa como una ce-
lebración de la creación del mundo donde 
las fuerzas de la creación y de la destrucción 
realizan papeles iguales. La iconografía in-
dica que la Piedra del Sol es un testamento 
de victoria azteca.

32  Manuel Aguilar-Moreno, Arte azteca.
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SEllo plano
Cultura Azteca, 

Periodo Postclási-
co Tardío (1250-

1520 d. C.).

Cerámica, Cultura 
Azteca (1350-

1521 d. C.), 
México.

	 La serpiente emplumada muestra a 
una serpiente en posición enroscada con 
sus fauces completamente abiertas para 
revelar lo afilado de sus dientes. La figura 
representa a Quetzalcóatl, uno de los dioses 
más importantes del panteón azteca.33

	 Los Aztecas también manejaron las 
esculturas en terracota que fue una de las 
principales formas de arte durante los pe-
riodos Preclásico y Clásico, sus esculturas 
en este material son figurillas pequeñas, 
sólidas y hechas con molde, con estas fi-
gurillas se puede indentificar la práctica de 
culto y los dioses de los aztecas de la clase 
baja.

	 La madera no era simplemente un 
sustituto de la piedra. Muchos de los íco-

nos, o de los ídolos, en los más importantes 
templos aztecas, estaban hechos de made-
ra y vestidos con hermosas ropas y joyería. 
Sin embargo, la importancia simbólica de la 
madera para los aztecas todavía no está del 
todo clara. Muchos textos aztecas se refieren 
a la superioridad de las figuras de piedra so-
bre las de madera, debido a su durabilidad 
y resistencia. Pero, en cuanto a peso, flexi-
bilidad y resonancia, la madera constituía 
el material perfecto para objetos tales como 
los tambores, las lanzaderas, los escudos y 
las máscaras. Algunos objetos también fue-
ron hechos de madera para que pudieran 
ser quemados simbólicamente como ofren-
das.

Arte

	 En el pensamiento mexica, tanto el 
concepto de belleza como el de arte, son 
complejos, ya que ambos siguen una estruc-
tura y una lógica que para nosotros no es 
muy común.

	 El arte tenía entre ellos importancia 
propagandística, una de sus funciones pri-

33 Manuel Aguilar-Moreno, Arte azteca.
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Cerámica pintada
Cultura Azteca, 
Fase Tlatelolco, 

Periodo Postclási-
co Tardío (1250-

1520 d. C.

mordiales era la de expresar conceptos reli-
giosos y míticos, a fin de legitimar el poder 
del Estado. Su mensaje central era la con-
templación del gobernante como eje del 
tiempo y del espacio, nada nuevo entre los 
pueblos mesoamericanos. Las figuras de 
sus dioses se reproducían como símbolos 
de una supremacía espiritual. 

	 Los artistas conocían las matemáticas 
y la geometría aplicada, por lo que dise-
ñaban sus obras y planeaban sus ciudades 
siguiendo siempre las reglas de la propor-
ción. También conocían a profundidad las 
cualidades de la cal y el comportamiento 
de los materiales, lo que les permitía eje-
cutar murales y esculturas extraordinarios 
que han resistido el paso de los siglos. Si 
analizamos cada una de sus manifestacio-
nes plásticas, nos daremos cuenta de que 
las ciencias están implícitas en todas las 
obras artísticas y que el artista se formaba 
en todas estas disciplinas.34

	 Los artistas asociados con las artes de-
corativas: orfebres, joyeros y los amantecas 
(artistas que trabajaban las plumas). Utili-
zaban herramientas de piedra, cobre y ma-
dera, así como arena húmeda para la abra-
sión del jade y el cristal. El oro, la plata, el 
ámbar, el cristal, las perlas y las amatistas 
eran materiales populares para crear ricas 
joyas y plumas teñidas de brillantes colores 
para adornar finos atavíos.

	 Los artesanos aztecas se inspiraron 
en sus entepasados toltecas. Los artesanos 

que trabajaban para el gobernante azteca 
podían trabajar dentro del palacio o en sus 
propias casas donde les enviaban las mate-
rias primas como los metales preciosos, las 
piedras o las plumas para que trabajaran ahí 
ayudados por su familia.

Cerámica

	 Los aztecas hicieron varios objetos 
funcionales y ceremoniales de arcilla: in-
censarios, platos, vasijas rituales, urnas fu-
nerarias, sellos y malacates.

	 En conclusión, los aztecas tenían un 
claro manejo de las matemáticas y de la 
geometría áurea o perfecta que aplicaban a 
sus construcciones, esculturas y pinturas, la 
armonía, la simetría, el equilibrio y la com-
posición son valores que el ojo humano 
percibe a simple vista. Los aztecas conso-
lidaron un dominio territorial, comercial e 
ideológico que se comprueba gracias a los 
vestigios encontrados en puntos muy leja-
nos a su tierra.

34 María Teresa Uriarte, op. cit.
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1.5 La conquista española y su 
      influencia en el arte índigena

	 En 1521 con la llegada de los españoles, 
encabezados por Hernán Cortés y ayudados 
por los indígenas aliados, el imperio Azteca 
cayó y con él, todos los imperios prehispáni-
cos. Las ciudades, los centros ceremoniales, 
las construcciones y templos, incluyendo a 
sus ídolos, se vieron destruidas y en su ma-
yoría desaparecieron.

	 Los españoles construyeron entonces, 
sobre las ruinas, casas al estilo europeo y no 
solamente se repartieron la metrópoli, sino 
que se apropiaron de grandes extensiones de 
tierra. Para las grandes residencias y el modo 
de vida que los españoles, como vencedores, 
creían merecer, fue necesario disponer de 
numerosa servidumbre. Los indígenas que 
se habían quedado sin hogar acudían a las 
nuevas casas de los españoles, en donde para 
ser protegidos, amparados, recibir alimento 
y adoctrinarse en la fe cristiana, pagaban su 
estancia con la esclavitud, la servidumbre, 
o bien rendían tributo. A este proceso se le 
llamó encomienda.

	 Para los pueblos indígenas, pagar tri-
buto era parte de un sistema totalmente 
aceptado, por lo que entregar piezas textiles 
como fardos de algodón y telas, sacos llenos 
de cochinilla para teñir, joyas, pieles, plumas 
de Quetzal, productos alimenticios como 
cacao, frijol, chía y maíz entre otras cosas, 
no significaba un desprendimiento impor-
tante. Sin embargo, la demanda de tributos, 

por parte de los encomenderos, fue incre-
mentándose y la labor común del indígena 
se convirtió en un trabajo exhaustivo.

	 Los lienzos que las mujeres indígenas 
tejían y entregaban como tributo a los es-
pañoles, no eran lo suficientemente anchos 
para poder lograr los trajes ostentosos que 
éstos acostumbraban usar. Por otra par-
te, las prendas hechas de algodón, la fibra 
más hermosa que el mundo prehispánico 
ofrecía, no satisfacían el gusto de vestir de 
los conquistadores. La lana y la seda, fibras 
con las cuales los europeos tejían sus ropas, 
no se producían en México, por lo que se 
vieron en la necesidad de importarlos.

	 En 1526, Cortés trajo el primer gana-
do ovino a la Nueva España, el que por las 
condiciones ambientales del país no tuvo 
problema alguno en adaptarse. Lo mismo 
sucedió con la seda; las primeras moreras 
fueron plantadas en la Hacienda de Cortés 
en Coyoacán y más tarde en Oaxaca, cuan-
do el dominico Francisco Marín, en 1538, 
solicitó permiso al Virrey para poder de-
sarrollar una industria sedera. Para el año 
1580, la Mixteca alta se había convertido 
en la zona productora más importante de 
la Nueva España, uniéndosele después el 
valle de Oaxaca, Tlaxcala y Puebla.

	 El hecho de haber introducido a 
México nuevas fibras como la seda y la 
lana implicaba para los españoles importar 
tanto la maquinaria adecuada como a los 
sastres que pudieran capacitar al indígena 
en el uso de ésta. La rueca o redina para hi-
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lar la fibra, el urdidor vertical rotatorio y el 
telar de marco fijo y pedales, conocido hoy 
como telar colonial, conformaron la apor-
tación tecnológica del mundo occidental 
para el desarrollo de la industria textil del 
Nuevo Mundo.

  	 Como hemos observado en el desa-
rrollo del capítulo I, el arte precolombino 
implica varios aspectos socioculturales y ar-
tísticos de los 3 periodos estudiados. Entre 
ellos, los textiles acompañaron al hombre 
mesoamericano desde épocas muy tempra-
nas y a lo largo de su evolución, hacen evi-
dente no sólo sus complejidades o avances 
tecnológicos, sino una gama enorme de in-

formación sobre usos y costumbres, y sus 
clases sociales.

	 No hay duda sobre la riqueza ex-
traordinaria de los textiles en el mundo 
prehispánico. Herencia cultivada hasta el 
México actual, el gusto por la variedad y 
majestuosidad de los adornos, los tejidos, 
los teñidos, las telas de diversas fibras, los 
intrincados diseños, de las interminables y 
creativas combinaciones de colores, es ca-
racterístico de los diferentes grupos indíge-
nas que aún habitan nuestro país, mismos 
que siguen generando un impacto en el la 
moda actual.
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En el Diccionario de la Lengua Española 
se define al acto de bordar como “enriquecer 
las telas con labores de aguja”. En palabras 
sencillas podemos definir el bordado como 
un arte, un trabajo humano capaz de gene-
rar emociones, transformando una simple 
tela con la ayuda de aguja e hilo en una obra 
de arte.

2.2  Su importancia dentro de la 
historia y de México
	
	 El bordado es la técnica de ornamenta-
ción textil más difundida en todo el mundo. 
Es un arte que ha a acompañado al hombre 
a lo largo de la historia en las diferentes ci-
vilizaciones y en las diferentes épocas hasta 
nuestros días, dando un testimonio gráfico 
imborrable con el paso de los años.

	 Según vestigios encontrados, el bor-
dado surge en la antigua cultura China en 
la Dinastía Shang en el año 2255 a.C., los 
egipcios,  los griegos y los romanos se sabe 
que adoraban sus prendas de vestir con or-
namentos bordados y en Europa durante 
la época del imperio bizantino el bordado 
tuvo un gran desarrollo gracias al contacto 
con oriente, el cual sin duda influyó por el 
gusto a la ornamentación en la ropa, con-

virtiéndose así en una labor tan importante 
como el de una ciencia creando trabajos 
con un muy alto grado de perfección.

	 Patricia Etcharren en su libro “El 
bordado en Yucatán”, nos plantea cómo 
se fue modificando el término para defi-
nir “el bordado”, al principio lo llamaban 
“phrygium” y al ejecutante “phrygio” y los 
diseños que se bordaban en oro y plata los 
nombraban “auriphrygium”, dichos nom-
bres son de origen babilónico. 1

	 En este periodo la palabra “phrygium” 
fue cambiándose paulatinamente hasta lle-
gar al término latino “brutus” “brudatus” 
“aurobrus”, de donde procede “broiderie” 
en francés y bordado en castellano.2

	 En México después de la conquista 
española, la práctica del bordado se institu-
yó en la Nueva España como una labor de 
oficio, los conquistadores trajeron la seda, 
la lana, la rueca y el telar de pedales, has-
ta entonces desconocidos aquí y en 1546, 
se dictaminaron las ordenanzas que regla-
mentaron la labor de los bordadores y fue 
entonces cuando el bordado adquirió gran 
importancia y se reconoció como un traba-
jo especializado y productivo.

CAPITULO 2

1 Patricia Etcharren, El bordado en Yucatán.
2 Patricia Etcharren, op. cit. p. 11.

EL BORDADO

2.1 ¿Cómo se define el bordado?
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	 Los frailes y las monjas se encargaron 
de enseñarles a bordar con aguja a los indí-
genas quienes por su habilidad aprendieron 
rápidamente las nuevas técnicas así como la 
utilización del hilo de oro, la lentejuela y las 
piedras de colores, elementos nuevos para 
ellos, dando como resultado un bordado 
nuevo con características novohispanas.

	 Durante todo el periodo virreinal, el 
bordado fue materia de estudio en todos los 
centros de educación femenina: conventos 
de monjas, colegios de niñas, recogimien-
tos de mujeres y escuelas públicas. Por sus 
bordados magníficamente realizados, des-
tacaron el Convento-Colegio de Enseñanza 
Antigua y el Real Colegio de San Ignacio.

	 Muchos bordados se hicieron para la 
iglesia, como las casullas, las cubiertas del 
lecisternio (mesa de las imágenes) o el cu-
brecáliz, entre otras piezas.

	 Virginia Armella de Aspe en su libro 
“Bordados y Bordadores”, hace una clasi-
ficación de los grupos que se dedicaban al 
bordado como primera actividad manual 
durante la época virreinal y parte del siglo 
XIX:

“1.-Los miembros del gremio de bordado-
res, conformado por hombres en los cuales 
participaban indígenas y españoles desde el 
siglo XVI.

2.- Las monjas y los religiosos de los con-
ventos, cuya actividad fue precisamente el 

Casulla de raso 
bordada con 

hilo de plata y 
lentejuelas.

 Trabajo novo-
hispano, estilo 

neoclásico.
Siglo XVIII.

bordado, con el cual se apoyaban para sub-
sistir.

3.-  Las “niñas” de toda edad que perma-
necían conventos o colegios.

4.- Los asiáticos: chinos y japoneses, que 
enviaban bordados a la Nueva España en el 
galeón de Manila; algunos de los cuales se 
hacían por encargo.

5.- Las señoras novohispanas de casi to-
dos los niveles sociales utilizaban sus horas 
muertas para bordar imágenes religiosas 
para las iglesias, ropa para sus hijos peque-
ños u objetos para adornar sus casas.”3

3 Virginia Armella de Aspe, Bordados y bordadores, p. 36.
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	 En la época colonial el bordado se 
practicaba en talleres artesanales del gremio 
de bordadores. Esta agrupación estaba or-
ganizada de igual forma que otros gremios. 
El taller era propiedad del maestro y se 
convertía en una escuela donde aprendices 
y oficiales adquirían el conocimiento nece-
sario para dominar la técnica de bordado, 
durante su aprendizaje los alumnos vivían 
ahí sin recibir un sueldo, pero a cambio te-
nían casa y comida, hasta que estaban listos 
con su preparación.

	 Gracias al intercambio comercial que 
se estableció por vía marítima con Filipi-
nas, el bordado novohispano se vio influido 
por otras técnicas de bordado que venían 
de China, y en las cuales se apreciaban ma-
riposas, crisantemos y gran variedad de aves 
exóticas, sin embargo nadie pensaría que 
sin tener una relación con la lejana China 
ni política, ni geográficamente los objetos 
orientales fueran de uso cotidiano para los 
mexicanos.

2.3   Diferentes técnicas y puntadas 
del bordado

	 Con el tiempo el bordado se fue per-
feccionando con nuevas puntadas y técni-
cas, como las aplicaciones de tela, hilos de 
oro, plata, seda, piedras preciosas, etc.

	 Durante el siglo XVI Italia fue el cen-
tro del bordado. En Roma los Papas colec-
cionaban artículos bordados de diferentes 
países y encargaban los trabajos más ela-
borados y caros para decorar los templos, 
mientras en España como en el resto de Eu-
ropa, el gusto bizantino influyó en el bor-
dado y destacaron las técnicas conocidas 
como artística o erudita y la llamada popu-
lar. La diferencia entre éstas es que la técni-
ca artística no tomaba en cuenta los hilos 
de la tela para formar un dibujo, mientras 
que la popular sí.

	 El bordado artístico o erudito lleva 
una decoración rica y variada, los materia-

	
  

Tapiz de Bayeux 
es un gran lienzo 
bordado de unos 

70 metros de 
largo y medio 

metro de ancho, 
que relata me-

diante imágenes 
los hechos que 
precedieron a 

la conquista de 
Inglaterra por los 

normandos, en 
conmemoración 
de la batalla de 

Hastings. Está 
realizado con 

hilos de lana de 
colores sobre un 

lienzo de lino.
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les y tejidos empleados son de gran calidad 
(seda, lino, lana) y los elementos del borda-
do son lujosos.  A su vez, el bordado eru-
dito se puede dividir en bordado religioso 
y bordado cortesano y se desarrolló en tres 
periodos:
			   el bizantino
			   el gótico y
			   el barroco

	 En el bordado bizantino se rellenaba 
todo el espacio de la figura y se usaba hilo 
metálico. Un claro ejemplo es el tapiz de 
bayeux, o Tapiz de la reina Matilde, un 
bordado hecho en Inglaterra entre los años 
1073-1083 por encargo del obispo Odo. 
Es una pieza única del arte del siglo XI.

	 El bordado gótico se caracterizó por el 
uso de las técnicas llamadas de cadeneta y 

	
  

de aplicación. Un ejemplo es el tapiz de la 
Creación, del siglo XI.

	 En el bordado barroco (también co-
nocido como metálico) se utiliza el oro, la 
lentejuela de oro o de plata y el canutillo.                       
                                                                                              
	 En la técnica del bordado popular la 
decoración es más sencilla, los materiales 
y tejidos son de menor calidad, así como 
los elementos utilizados, estos bordados se 
usan más en adornos personales y de casa. 

	 Dentro de bordado y en otras  artes 
existieron también distintos estilos artísti-
cos, como el “románico” o “renacentista” 
que maneja una gran variedad de colores, 
el “neoclásico” que simplifica los diseños 
bordados y unifican los colores.

Tapiz de la 
Creación. Es una 

pieza que tiene 
unas dimensiones 

de 3,65 x 4,70 
metros. Se trata 
de un bordado 
donde los hilos 

añadidos siguen 
la silueta diseña-

da de los motivos 
y figuras- el punto 
de cadeneta para 

los contornos y 
endografías, y el 
punto de cordón 
y de figura para 
cubrir espacios.
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	 Existen diferentes puntadas para el bor-
dado y con ellas se pueden hacer una infini-

dad de formas para dar efectos de texturas y 
relieve a las telas. Algunos ejemplos son:
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	 Aquí en México algunas de las punta-
das más usadas son:

PUNTO DE CRUZ es una forma popular 
de bordado en la que se usan puntadas que 
quedan en forma de equis, realizándose u-
sualmente sobre tejidos de trama uniforme 
y distinguible. Es una de las técnicas más 
antiguas de bordado, e hizo su aparición en 
Europa durante la Edad Media.

PUNTO DE HILVAN. Algunos especia-
listas lo llaman punto de cadeneta que fre-
cuentemente bordea las orillas de ciertas 
prendas. 

PUNTO PASADO. Es una técnica de 
puntadas cortas y escalonadas con las que 
se cubren amplias superficies de bordado.

 EL PEPENADO DE HILVÁN. Consiste 
en bordar a base de hilos paralelos de dife-
rentes longitudes según lo requiere el dise-
ño. El pepenado punteado encordonado al 
negativo se refiere a un bordado sobre fon-
do de tela blanca y se rellena o encordona 
con base en puntadas de color, de manera 
que el dibujo aparece al negativo.

Foto Jesus Moya.
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EL PEPENADO FRUNCIDO. Técnica 
en la que se bordan espaciadas cada una de 
las hileras del hilván, y al terminar se ja-
lan los hilos frunciendo armoniosamente la 
tela.

DESHILADO. Para la elaboración del des-
hilado es necesario sacar varios hilos de la 
tela y reagrupar los restantes para crear un 
fondo de malla cuadrada que se refuerzan 
con decorativas puntadas denominadas por 
algunos especialistas como rebordado.

 El PUNTO DE ASIS. (Casi siempre re-
presentado en los huipiles), se realiza con 
la unión del punto de Holbein para marcar 
los límites y usa el punto de cruz para relle-
nar el dibujo; es también considerado una 
de las puntadas más antiguas.

	 Virginia Armella de Aspe, en su libro 
“Bordados y Bordadores” intenta dibujar 
un mapa de la República Mexicana con las 
diferentes puntadas que se realizan en cada 
estado, mencionando su origen en las pro-
vincias de España de la siguente manera:

Punto de cruz. Se encuentra en Mi-
choacán, Nayarit, Jalisco, Zacatecas y Yu-
catán. Parece tener su origen en Toledo.

Deshilados. El más fino es llamado “fili-
grana”. Se hace en Aguascalientes, y Que-
rétaro. Proviene de Cáceres, en Extrema-
dura.

Bordado al pasado con representacio-
nes de animales. Cubre la mayor parte de 
la superficie de tela. Viene de la sierra de 
puebla. Zacatlán de las Manzanas y alrede-
dores. Bordado semejante se encuentra en 
Salamanca, España.
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Bordados de un solo color con tela ple-
gada. Bordado propio de la zona de Tlaxca-
la, llamada “pepenado”. Es semejante a los 
bordados de las lagarteranas de la región de 
Toledo.

Bordado con Lentejuelas. Las mujeres de 
Salamanca lo usan en su vestido típico. Tie-
nen influencia de los bordados asiáticos y 
parece provenir de aquella región, a través 
del comercio novohispano.

Bordados al pasado con hilo de seda de 
colores, sobre raso. Del traje de la tejana, 
de la zona de Oaxaca  el Istmo. Origen Chi-
no.

Dechados o muestrarios segovianos. Son 
las mismas labores de los hechos en la Ciu-
dad de México.

Encajes de bolillo. Se hicieron principal-
mente en beaterios y conventos;  se conser-
va la tradición de su uso en Toluca y la zona 
mazahua, hoy se usan los hechos a máqui-
na. Provienen de Andalucía.

Labor de aplicación. Proviene de la región 
de Toledo. Se ecuentran trabajos de esa la-
bor en Uruapan, Michoacán.4

	 Además de otras puntadas, como el 
punto atrás o cordoncillo, punto de lazada 
o mar, nido de abeja, rellenos punto de ojal, 
cadeneta y relleno, con todas sus variantes: 

encarnación, petatillo, seda floja, puntada 
corta, punto de cruz y media cruz.

	 El bordado a mano se sigue practican-
do actualmente. Como artesanía, el borda-
do es fácil de aprender, son pocos los sumi-
nistros que necesita y es bastante accesible.

Mujeres bordando 
a mano. Foto de 

Niky Guemez. 

2.4 Bordado Industrial

	 Existen recursos técnicos en el bordado 
que se van agregando al panorama de esta 
técnica en el país, tales como la máquina 
de coser y la máquina de bordado. La in-
vención de la máquina de coser no sólo re-
volucionó la confección del vestir, sino que 
inició una transición del bordado a mano al 
de máquina, las cuales fueron creadas para 
hacer una mayor producción. 

	 Al principio se crearon máquinas de 
bordar caseras, que con el tiempo se fueron

4 Virginia Armella de Aspe, op. cit.
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perfeccionando hasta llegar a las máquinas 
industriales, las cuales tienen una mayor 
producción, mientras las caseras son peque-
ñas y fáciles de portar (muy parecidas a las 
máquinas de coser que ya algunas de éstas 
traen funciones y puntadas de bordado), su 
uso varía, normalmente es de un solo hilo 
que hay que ir cambiando manualmente 
conforme el diseño lo requiera, se borda 
a una sola velocidad y puede trabajar has-
ta cuatro horas seguidas por una hora de 
descanso, ya que el motor se empieza a ca-
lentar y es necesario dejarlo descansar, por 
estas características, su costo es mucho más 
accesible. Es importante señalar que el ter-
minado del bordado puede ser de la misma 
calidad que el de una máquina industrial; 
claro, la diferencia con las máquinas indus-

triales es su producción, ya que es mucho 
mayor en un menor tiempo; son más gran-
des físicamente, se puede elegir la veloci-
dad en la que se quiere bordar, la cual varía 
entre 400 hasta 1200 puntadas por mi-
nuto, existe de una, dos, tres, cuatro, seis, 
doce y hasta veinte cabezas que correspon-
den al número de bordados que se pue-
den realizar al mismo tiempo. Se pueden 
colocar de 9 a 15 hilos al mismo tiempo e 
ir seleccionándolos de forma automática, 
algunas tienen cortado automático de hilo. 
Pueden bordar en plano, con bastidor para 
prenda armada o gorra. Su costo no tiene 
comparación al de las máquinas caseras. 
Pueden llegar a costar lo de un coche de 
lujo en la actualidad, y varía dependiendo 
de las utilidades que traiga, el número de 
cabezas del que esté compuesto, el modelo 
y la marca. Existen marcas japonesas, ame-
ricanas y nacionales, entre muchas otras.

Ponchado

	 Ponchado se le llama a trazar un di-
seño en un software especializado para 
bordado, el ponchado se puede realizar 
siguiendo un dibujo base hecho con an-
terioridad en otro programa de diseño 
guardado con la extensión .jpg o .bmp, o 
se puede crear directamente sin seguir nin-
gún patrón, una vez terminado el archi-
vo se guarda con una extensión específica 
como por ejemplo .dst (entre otras) y se 
puede enviar directamente desde la com-
putadora o por medio de un dispositivo a 
la máquina de bordado. 

Máquina 
de coser casera.

Máquina 
de bordar 

de 12 cabezas.
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	 Existen también ponchados ya hechos 
de varias figuras o temas que se venden por 
internet, normalmente su costo es en dó-
lares, ya que en su mayoría son comerciali-
zados en Estados Unidos.

	 Para hacer el ponchado hay diferen-
tes tipos de software en el mercado algunas 
marcas son: Barudan, tajima, embird, wil-
com, corel drawings X3 etc. 

	 Los materiales utilizados para el bor-
dado dependen de si es a mano o en má-
quina. El bordado a mano requiere un mí-
nimo de suministros, un aro para sujetar la 
tela, hilos de bordar, y una aguja. Mientras 
el de máquina especializada requiere signi-
ficativamente más suministros. Los hilos y 
estabilizadores puede depender del tipo de 
bordado y la máquina que se está usando. 
En la máquina de bordar se utilizan por lo 
general hilos de poliéster, bobinas, agujas y 
pellón.

Hilos para bordar

	 Existen diferentes tipos de hilos para 
bordar, dependiendo de la fibra con el que 
está elaborado el hilo,  puede ser natural o 
sintético. Las fibras naturales están hechas 
con materias primas, como el algodón, la 
seda, etc. y las fibras sintéticas están hechas 
de productos químicos y sustancias artifi-
ciales, como el poliéster o el rayón. Como 
éstos últimos pueden ser manipulados in-
dustrialmente, son más resistentes y más 
variados en color y textura que las fibras na-
turales.

	 Las fibras, a su vez, pueden estar com-
puestas por uno o varios filamentos de lon-
gitud variable, o a partir de secciones pega-
das entre sí. Las fibras sintéticas se producen 
a partir de filamentos que luego se cortan 
en porciones de distintos largos y grosores. 
Estos varían de acuerdo a la naturaleza de la 
fibra, su resistencia, el costo de fabricación, 
etc.; por ejemplo, las fibras largas como la 

Ponchados 
de venta en 

internet.

Software para
 realizar

 ponchados.



37

seda, aportan un mayor grado de resisten-
cia, mientras que las cortas se usan en los 
hilos más económicos y tienden a soltar más 
pelusa que los otros.

	 Las fibras pueden estar alineadas o re-
torcidas unas con otras.

Hilos para 
bordar.

Muestrario de 
los colores 

de los hilos.
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	 La gama de colores de hilos con los 
que se puede bordar es inmensa, existen 
desde los colores básicos, hasta los colores 
terciarios.
 
Telas

	 Existe una cantidad infinita de telas en 
las que se puede hacer un bordado, desde 
algodón, licra, poliéster, cuero, etc. 

Las agujas

	 Entre la gran diversidad de agujas exis-
tentes para los distintos trabajos de costura, 
hay 3 tipos que se emplean exclusivamente 
en el bordado:

	 ·La aguja de bordado estándar
	 ·La aguja metálica
	 ·La aguja para topstitch

	 Las dos primeras se han introducido 
en forma reciente al mercado con la apari-
ción de más y nuevos modelos de máquinas 
de bordar caseras e industriales.

	 La aguja de bordado estándar está di-
señada para lograr un bordado de aparien-
cia manual, mientras que las metálicas se 
usan a grandes velocidades para satisfacer 
las demandas de producción.

	 La aguja metálica es comercialmente 
conocida como aguja “Metafil” o “Metalli-
ca”, o simplemente aguja de metal, según el 
fabricante. Está fabricada con una aleación 
especial para soportar altas temperaturas 
generadas con el uso de los hilos sintéticos y 
metálicos. Su ojo largo está recubierto con 
una capa antifricción que evita el desgaste 
de las fibras del hilo al pasar por él. Viene 
en tamaños y grosores específicos. Su uso es 
indicado exclusivamente para los hilos me-
tálicos o aquellos compuestos por elemen-
tos especiales o altamente corrosivos.

	 La aguja Topstitch es de punta más 
aguda que la estándar, con el ojo hasta dos 
veces tan largo y el surco delantero mucho 
más profundo. Esto permite utilizar hilos 
de rayón e incluso hilos para aplicaciones 
especiales, como el hilo metálico que, de-

Telas de 
diferentes colores 

y texturas.

Agujas en 
máquina de 

bordar.
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bido a sus características, puede dañar fá-
cilmente una aguja común. Si bien tienen 
un límite de resistencia y durabilidad, en 
general soportan un desgaste físico mayor 
sin sufrir roturas, en especial en los casos en 
que se emplean hilos pesados o densos.

	 Las agujas en general también pueden 
clasificarse por el tipo de punta. Por ejem-
plo, las de punta normal tienen una punta 
aguda que permite penetrar los hilos fácil-
mente. Las de tipo “ bolígrafo” o de punta 
de bola o redonda, se mueven entre las fi-
bras de la tela en vez de penetrarla. Las de 
punta en “cuña” funcionan como un cuchi-
llo, creando una penetración recta en vez 
de redonda, y son especiales para las telas 
rígidas como el cuero.

	 También hay diferencias en cuanto al 
tipo de metal con las que están fabricadas. 
Por ejemplo, agujas de titanio -el metal 
más resistente de la Tierra-, las recubier-
tas con una película de teflón que ayuda al 
hilo metálico a deslizarse más fácilmente 
sin desgastarse por el calor generado por la 
fricción entre el metal de la aguja y el de la 
película exterior del hilo.

Pellón, bobina e hilo para bobina

	 El pellón es el material que se usa para 
poner de sorporte debajo de cada tela que 
va a ser bordada. La bobina al igual que en 
la máquina de coser es la parte que sostiene 
el hilo que se enlaza por la parte de abajo 
con el hilo que borda por arriba.
 

Costos de bordado

	 El bordado tiene diferentes costos, de-
pendiendo, si es a mano, en máquina case-
ra, o bordado a nivel industrial; el bordado 
a mano lleva un mayor tiempo en realizarse 
y un número de piezas más reducido en 
comparación con las que se pueden realizar 
a nivel industrial en el mismo tiempo. El 
bordado a mano se considera muchas ve-
ces un bordado artístico, ya que se pueden 
crear verdaderas obras de arte y el costo de 
este trabajo depende de quien lo realice y 
el precio que cada persona le ponga. En el 
caso del bordado industrial se cotiza de una 
forma más estándar y principalmente se 
basa en tres factores, el número de punta-
das que lleva el diseño y el número de pie-
zas que se van a bordar y la dificultad para 
realizarlo, normalmente no es un factor de-
terminate el número de colores que lleva 
(como en el caso de la serigrafía o el offset), 
pero sí hay unos hilos que tiene un mayor 
costo que otros, como es el caso de los hilos 
metalizados o los degradados que cuestan 

dos o tres veces más que los hilos normales.

Pellón
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2.5 Implicaciones del bordado en el   	

      diseño gráfico actual

	 El diseño gráfico es una disciplina en-
cargada de atender necesidades de comuni-
cación visual, como lo plantea la Dra. Luz 
del Carmen Vilchis Esquivel, en su libro, 
Diseño universo del conocimiento.5 “La 
tarea del diseñador gráfico consiste en una 
transformación del entorno que se expresa 
en objetos gráficos que por extensión modi-
fican al hombre mismo, por lo que se puede 
decir que el diseño gráfico actual es un len-
guaje cotidiano”6, el cual podemos ver en 
cualquier parte y en cualquier lugar.

	 Actualmente el diseño gráfico utiliza 
metodologías y busca nuevas técnicas para 
su producción, en donde en definitiva, la 
creatividad es una herramienta indispensa-
ble.7

	 Y siguiendo con la búsqueda de téc-
nicas que puedan ayudar a dar un mayor 
enriquecimiento visual al diseño gráfico, 
está la técnica del bordado textil industrial, 
una técnica  sumamente noble que puede 
ser utilizada como medio de producción y 
que realza cualquier diseño por su riqueza 
visual.

	 Hoy en día el bordado se adapta a todo 
tipo de prendas y a una variedad infinita de 

estilos, materiales y técnicas que lo hace 
accesible a todos aquellos consumidores 
que saben apreciar la magia lograda con 
fantasía y buen gusto. Para el diseñador 
gráfico actual, existen una infinidad de he-
rramientas en las cuales se puede apoyar, 
sin embargo, el bordado puede ser un gran 
recurso, por el potencial y el impacto que 
ésta técnica puede tener en la presentación 
de un diseño, que además combinada con 
otras técnicas, puede abarcar a un número 
más amplio de consumidores.

 	 Actualmente la máquina de bordado 
industrial es la forma más común de bor-
dar, cada día tiene más difusión debido a la 
demanda que existe en el mercado, muchas 
de las grandes empresas hacen uso de este 
recurso ya que ofrece operaciones comer-
ciales a gran escala proporcionando un ni-
vel estándar de calidad en el resultado. 

 	 El bordado industrial es una herra-
mienta muy noble y no tiene limitantes a la 
imaginación. Con un buen diseño se pue-
de crear desde una sola obra de arte hasta 
muchas, plasmadas en diferentes artículos.

 	 Entre las cosas que se pueden bordar 
se pueden mencionar: uniformes, ropa, ac-
cesorios, calzado, blancos, cuadros, mue-
bles, etc. 

5 Luz del Carmen Vilchis. Diseño Universo del Conocimiento, p. 17 .

6 Un lenguaje cotidiano… esta definición permite entonces iniciar la aventura de descubrir las manifestaciones de esta 
actividad en las sociedades que en su momento no contaban con la profesionalización que exigiría la definición del 
diseño gráfico. Una carrera profesional que nace en la segunda mitad del siglo veinte, pero que definitivamente tuvo 
antecedentes desde que el hombre comenzó a comunicarse. Y con toda claridad, cuando surge la comunicación escrita.

7 Mauricio de Jesús Juárez, El diseño en la comunicación visual en el México Prehispánico, tesis de maestría ENAP-
UNAM, México, 2008.
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PROCESO CREATIVO
3.1 Análisis de la forma del diseño en 
el arte precolombino

Es importante aclarar que el análisis de 
diseño que vamos a plantear toma como 
referencia solamente el arte prehispánico 
mexicano como lo vimos en el marco teóri-
co del capítulo uno, ya que la extensión del 
continente americano hace que el número 
de las civilizaciones que se desarrollaron 
allí antes de la llegada de los europeos sea 
inmensa. Este trabajo tampoco en ningún 
modo pretende mencionar y analizar todas 
las obras existentes, sino más bien tomar 
una muestra de la gran variedad de estilos, 
técnicas y materiales utilizados en la pro-
ducción artística de las diferentes áreas, 
eligiendo sólo algunos de los objetos más 

CAPITULO 3

significativos que se produjeron en las cul-
turas olmeca, teotihuacana, maya y azteca 
principalmente.

 	 El arte prehispánico representa el pen-
samiento cosmogónico, una visión gráfica 
del mundo lleno de colorido y pleno del 
significado antropomorfo y zoomorfo. Las 
llamativas y coloridas figuras geométricas 
pintan escenas mitológicas, la creación del 
mundo, flora y fauna. Cuando observamos 
un objeto o pintura, podemos percibir su 
forma1  y reconocer los elementos visuales 
que lo componen, como por ejemplo: la 
línea, el color, el contorno, la dirección, la 
textura, la escala, la dimensión, el movi-
miento, etc.

	 Existen varios autores que hacen un 
análisis del diseño de forma general y otros 
del arte prehispánico en particular, para 
este proyecto de investigación en especí-
fico, se tomaron como referencia autores 
como Donis A. Dondis,  Justo Villafañe,  
Elia Miyasako Kobashi, Adolfo Best,  Jor-
ge Enciso, entre otros. Se proponen los si-
guientes puntos para analizar la forma en 
el arte prehispánico:

1 Para José María Parramon FORMA se refiere al perfil o contorno. La forma se presenta como: formas geométricas simples 
o compuestas; cuadrado, círculo, rectángulo, o combinadas. Las formas naturales representativas de cuerpos y sujetos de 
la naturaleza, especies animales, vegetales y objetos creados por el hombre. Y las formas abstractas sin ninguna relación 
de algo conocido.
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	 • Composición
	 • Síntesis de la forma
	 • Tratamiento
	 • Sistemas de proporción
	 • Técnicas de representación
	 • Color
	 • Textura

COMPOSICIÓN

	 La composición es, como lo plantea 
Dondis, “el paso más importante en la re-
solución del problema visual, los resultados 
de las decisiones compositivas marcan el 
próposito y el significado de la declaración 
visual y tienen fuertes implicaciones sobre 
lo que recibe el espectador.”2

	 Dentro de la composición podemos 
mencionar las técnicas de comunicación 
visual como son el contraste y la armonía, 

el equilibrio y la inestabilidad, la simetría y 
la asimetría, la unidad y la fragmentación, 
la economía y la profusión y otras más que 
iremos mencionando según lo requieran 
los ejemplos, para un mejor análisis.

	 Un ejemplo muy claro en el dominio 
compositivo del arte antiguo prehispánico, 
son las pinturas al fresco de los murales de 
Bonampak perteneciente al arte Maya.

	 La pintura mural representa una ce-
remonia en el plano superior, los grandes 
jefes con ricos atavíos y en el plano inferior 
los infelices prisioneros, algunos de los cua-
les ya han sido sacrificados. 

	 La composición en general es por ban-
das horizontales a distintos niveles, el dibu-
jo define áreas bien precisas y limitadas y 
las formas son de una claridad absoluta.

2 Donis A. Dondis, La sintaxis de la imagen, p. 33.

Cámara I 
Bonampak.
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	 Entre otras figuras hay una de excep-
cional belleza, la de un prisionero muerto y 
desnudo, tendido sobre las gradas a los pies 
de grandes jefes militares. Su cuerpo tiene 
una especie de relajación y su estructura 
consiste en una línea que va desde su pie de-
recho, la pierna, el muslo, el torso y el brazo 
izquierdo, tiene mucha suavidad y elegan-
cia en su desarrollo; por otra parte una línea 
virtual une la rodilla izquierda con el hom-
bro derecho y contrarresta el movimiento 
del cuerpo en la figura, el torso tiene a su 
vez una ondulación especial que remata en 
la cabeza reclinada hacia atrás sobre el brazo 
izquierdo.

	 Otro ejemplo es la de este guerrero em-
puñando un mazo con ambas manos y en 
actitud combativa. La dirección está dada 
precisamente con los brazos. El cuerpo es 
fuerte, la cabeza bien plantada, el gesto y 
la actitud verdaderas, la cara tiene profun-
didad y sentido psicológico, es un hombre 
que conserva y espera. La proporción, el 
material, la simplificación y lo etéreo de la 

expresión artística hacen de la obra, una 
perfecta realización del propósito.

	 En el mundo prehispánico existen 
infinidad de ejemplos como estos, todos 
y cada uno de ellos contiene una compo-
sición diferente uno de otro, sin embargo 
en su mayoría  guardan un equilibrio una 
armonía sensible al sentido de la vista.

Detalle de mural 
de Bonampak.

Cámara 2
 Prisionero 

muerto.

Escultura de 
guerrero empu-
ñando un arma.

Entrada a la 
Cámara I 

Bonampak.
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SÍNTESIS DE LA FORMA

	 La síntesis de la forma se refiere a un pro-
ceso de simplificación en el que se fijan y captan 
solamente los rasgos estructurales y visuales más 
representativos de los objetos.

	 La representación de la naturaleza en el 
mundo prehispánico es muy amplio y un com-
pendio de todas estas formas lo hace Jorge Enci-
so. Para ejemplificar la síntesis lo veremos con la 
siguiente flor de cempoalxóchitl:

1) Flor de cempoalxóchitl.

2) Se elige una vista frontal superior para que se 
pueda apreciar sus detalles más importantes.

3) Se dibuja la corola como un círculo perfecto 
y sus pétalos como semicírculos alineados en hil-
eras concéntricas.

4) Finalmente se llega al resultado de la abstrac-
ción como puede apreciarse.

Flor, Jorge 
Enciso. Designs 
from precolum-

bian Mexico.
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	 Dentro del proceso de simplificación 
podemos mencionar la estilización, la geo-
metrización, la simbolización y la abstrac-
ción pura.

	 La estilización es interpretar conven-
cionalmente la forma de un objeto, resal-
tando sólo sus caraterísticas o rasgos más 
escenciales, modificando su tamaño, pro-
porción, color o tratamiento.

	 La geometrización es el segundo grado 
en el que los rasgos distintivos de la forma, 
son más sintéticos que en la estilización y 
nos permiten identificar el objeto fácilmen-
te. Se utiliza en muchos casos para la sim-
bología y señalización. Algunos autores3 le 
llaman geometría sagrada.4

	 La simbolización es otro de los grados 
del la síntesis y para éste se requiere un ma-
yor grado de abstracción que en la geome-
trización, en este caso la forma sigue siendo 
identificable, ya sea por los rasgos visuales 
que conserva o por el grado de codificación 
que ha obtenido dentro de la sociedad.

	 La abstracción pura es la máxima sín-
tesis de los rasgos básicos de un objeto, es 
un proceso mental y visual de concepción 
de la realidad. En ella existe una mayor in-
fluencia de la interpretación individual, y su 
significación estará dada por la relación que 
guarde respecto a las formas que existan en 
la composición. Una composición abstrac-

ta, tendrá tantas interpretaciones como 
perceptores haya.

	 En el mundo prehispánico por ejem-
plo, el grado de síntesis que tenían de las 
formas es  muy palpable, algunos de estos 
ejempos son:

3 César Sonderguer. Diseño Precolombino- Catálogo de iconografía –Mesoamérica- Centroamérica-Sudamérica, p.17.

4 Mauricio de Jesús Juárez Servin, El diseño de la comunicación visual en el México Prehispánico.

Sello plano 
caracol, 

Azcapotzalco.

Sello plano 
mazorca, 
Veracruz.

Papálotl o 
mariposa. Jorge 
Enciso, Designs 
motifs of ancent 

Mexico.
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TRATAMIENTO

	 Tres elementos básicos de la comuni-
cación visual que pantea Dondis A. Dondis 
son:
	 •   El punto
	 •   La línea
	 •   El contorno 

El punto

	 El punto es considerado como la uni-
dad mínima y más simple5 de la expresión 
gráfica, es el señalador del espacio, indica 
ubicación, posición, intención.

	 En la época prehispánica el punto se 
encuentra regularmente como recurso im-
portante en el diseño de la forma, abarca 
desde el detalle más pequeño como punto 
de partida del diseño hasta formar la totali-
dad del mismo.

	 Un ejemplo del punto en la expresión 
prehispánica lo encontramos en esta figura: 

5 Donis A. Dondis, op. cit. p. 55.
6 Ibid, p. 56.
7 Adolfo Best, Método de dibujo: tradición, resurgimiento y evolución del arte mexicano.
8 Ibid, p. 69.

Sello plano. 
Representa flores 

sin indetificar, 
formada por serie 

de puntos de 
menor a mayor 

tamaño, par-
tiendo del centro 

y formando un 
núcleo celular. 

Jorge Enciso. 
Sellos del antiguo 

México.

La línea

	 La línea es la sucesión de puntos o 
un punto en movimiento6. En el arte in-
dígena antiguo, elemento de construcción 
más importante es la línea y algunas de sus 
múltiples variantes. Adolfo Best Maugard7 

identifica siete de estas variantes, siete ele-
mentos básicos con los que se estructuran 
todas las figuras y motivos en sus diversas 
modalidades (códices, cerámica, pintura 
mural, etc.) “Los elementos primarios de casi 
todos los pueblos, en sus primeros intentos de 
arte, se pueden reducir a variantes de deri-
vaciones de la recta y el círculo. Estos signos 
primarios fueron cosas sagradas y objetos de 
adoración, pues representaban a los dioses.”8

	
Dichos elementos son los siguientes: 

	 El círculo, la espiral, el semicírculo, el 
meandro, la “s”, el zig-zag y la recta.
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	 De estos elementos básicos se hacen 
infinidad de variaciones y combinacio-
nes, lo que da como resultado una mayor 
riqueza visual. Algunas variaciones son:

El círculo

	 Se pude presentar solo o en series con-
céntricas, perfilando como figura compac-
ta, como figura aislada o en sucesión lineal. 
“El círculo, seguramente estilización del sol y 
los demás astros”.9 

La espiral

	 Puede presentarse desenrollada hacia 
la izquierda o a la derecha unas veces circu-
lar y otras cuadrangular.

El semicírculo

	 Se puede presentar con mayor o 
menor abertura, con diferente grosor, suel-
tos o unidos. “Es posible representación de la 
luna o el arcoiris.”10

9 Adolfo Best, op. cit., p. 69.
10 Ibid, p. 70.
11 Ibid, p. 70.

El meandro

	 Puede presentarse en dirección verti-
cal, horizontal o diagonal, sólo o en con-
junto de dos o más. La línea ondulada, “se-
guramente representa el movimiento del agua 
o de la serpiente.” 11
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La “s” (ese)

	 Consiste en la unión de dos semicírcu-
los más o menos cerrados. Su estructura se 
parece a una doble espiral, se puede encon-
trar de forma circular o cuadrangular.

El zig-zag

	 “La línea en zigzag, seguramente es la 
estilización del rayo.” 12 Puede encontrase 
como elemento lineal o compacto.

12 Adolfo Best, op. cit., p. 70.

13  Elia Chiki Miyasako Kobashi, El diseño de la forma en México.

	
  

La línea recta

	 Puede mostrarse en diferentes direc-
ciones, sola o en conjunto de tres o más 
líneas y con grosores distintos.

“La línea recta genera el ángulo recto for-
mando cuadrados, triángulos, pentágonos, 
etc. y sus derivados. Desempeña el mismo pa-
pel estético que forman las direcciones. Las 
líneas rectas angulares aparecen con mucha 
frecuencia en escultura y arquitectura en las 
almenas, murales, escalerillas y grecas.” 13

Contorno

	 La línea describe un contorno. Hay 
tres contornos básicos; el cuadrado, el cír-
culo y el triángulo equilátero. El cuadrado 
es una figura de cuatro lados con ángulos 
rectos iguales en sus esquinas y lados de la 
misma longitud. Un círculo es una figu-
ra continuamente curvada cuyo perímetro 
equidista en todos sus puntos del centro. 
Un triángulo equilátero es una figura de 
tres lados cuyos ángulos y lados son todos 
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iguales. “ A partir de todos estos contornos 
básicos derivamos mediante combinaciones y 
variaciones inacatables todas las formas físicas 
de la naturaleza y de la imaginación del hom-
bre.”14

14 Donis A. Dondis, op. cit., p. 59.
15 Elia Chiki Miyasako, op. cit.

	 También está presente la secuancuali-
dad en los tejidos de la época clásica de la 
civilización Maya.

SISTEMAS DE PROPORCIÓN

	 La proporción es la relación de las 
partes con el todo y viceversa. Entre los sis-
temas de proporción encontramos la pro-
porción armónica y en ella:

•	 La proporción áurea
•	 La serie de Fibonacci o serie de suma
•	 Los rectángulos armónicos
•	 Los subarmónicos

Técnicas de comunicación

	 La secuencialidad y profusión son 
elementos que según Dondis pueden defi-
nirse como técnicas o estrategias de comu-
nicación visual y se utilizan para dar a los 
mensajes gráficos un determinado carácter 
e intención.14

	 En el mundo prehispánico la secuen-
cialidad tuvo una organización visual y la 
usaron en todas sus expresiones creativas, 
las ciudades, pirámides, templos, pinturas 
incluso en los tejidos, en los que se aprecian 
dibujos colocados con un esquema rítmi-
co.15

	 Un ejemplo característico de la secuen-
cialidad y profusión son las grecas del tem-
plo de Mitla, en Oaxaca. La geometría de 
las grecas se haya trazada sobre una retícula 
de cuadros en donde los elementos quedan 
ordenados de tal manera que logran figuras 
de asombrosa armonía, belleza y ritmo.

Cículo.

Cuadrado.

Triágulo
equilátero.

Muros del edifi-
cio Norte del sitio 

arqueológico de 
Mitla. Decorados 

con tableros y 
mosaicos en 

grecas, forman 
parte de una 

de las tumbas 
en las que eran 
enterrados los 

sacerdotes y los 
reyes zapotecas

Tejidos de la 
época clásica de 

la civilización 
maya.
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	 La proporción áurea surge de la ex-
presión mágica de los números, es el nú-
mero de oro en geometría y “representa la 
relación de proporciones de tamaños, entre dos 
líneas de medidas diferente; entre dos figuras 
geométricas de medidas diferentes, entre dos 
cuerpos poliedros de medidas diferentes. Esta 
proporcionalidad de medidas diferentes es per-
petua, entre objetos cultos geométricamente y 
se llama proporción áurea, cuyo símbolo es el 
número de oro =1.618” 16

	 Para obtener la proporción áurea se 
utiliza la división en media y extrema ra-
zón, que dice: Dividir un segmento de recta 
en dos partes distintas tales que la pequeña sea 
a la mayor como la mayor a su suma.

Serie de Fibonacci, o serie de suma

	 “La serie de los números naturales: 1, 
2, 3, 5, 6, etc., tienen cada uno de ellos una 
unidad más que la anterior y una menos 
que el siguiente; estableciendo una rela-
ción igual y constante, de simetría simple, 
monótona. Si esta serie se hace aditiva es 
decir que cada término sea igual a la suma 

16 Pablo Tosto. La Composición áurea en las artes plásticas, Argentina 1969, p. 17.
17 Pablo Tosto. op. cit., p. 15.

de los dos anteriores, se obtendrá entonces 
una serie asimétrica, pero armónica, por ser 
proporcional.

Ejemplo: 1, 1/2, 2/3, 3/5, 5/8, 8/13, etc.

	 Así se forma la famosa serie de Fibona-
cci, Leonardo da Pisa matemático italiano 
de 1200, que es la siguiente:
1, 2, 3, 5, 8, 13, 21, 34, 55, 89, 144, 233, 
377, 619, etc.”17

Rectángulos armónicos

	 Estos rectángulos son armónicos, por-
que surgen de una relación matemática 
perfecta entre los 2 catetos y la hipotenusa; 
cada una de sus diagonales mide la raíz de 
un número entero y el resultado matemá-
tico de esa raíz de un número entero y el 
resultado matemático de esa raíz es el factor 
proporcional.

Rectángulos subarmónicos

	 Estos rectángulos surgen de la relación 
entre el cuadrado, el rectángulo armónico y 
el rectángulo áureo.

Dibujo

	 Los aztecas y mayas fueron geómetras, 
pues dominaron las tres dimensiones, la lí-
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nea, superficie y volumen siendo para ellos 
la sección áurea el fundamento de la geome-
tría plana.

	 Tanto la geometría como la astrono-
mía juegan un papel muy importante para 
la arquitectura dentro del arte prehispánico, 
sobre todo para la construcción de templos. 
La pirámide cuadrangular y escalonada es la 
forma canónica de la arquitectura religiosa 
mesoamericana. Es una proyección de los 
cuatro puntos cardinales. Las pirámides eran 
santuarios y tumbas, el santuario estaba en 
lo alto de la plataforma en que culmina la 
construcción, la tumba era una cámara sub-
terránea. La pirámide es espacio convertido 
en tiempo, pero no es el único ejemplo de la 
transformación. El movimiento vertical que 
alza a cuadrilátero puede ser también hori-
zontal, la metamorfosis se repite, el espacio

Pirámide de 
Kukulcán (pro-

porción geomé-
trica según Luis. 

E. Arochi).

Ejemplo de ta-
llado en piedra 

de un monolito.

18 E. Luis Arochi, La pirámide de Kukulkán.

se desplega y se vuelve tiempo, ahora con-
vertido en calendario.

	 Un ejemplo del principio geométrico-
matemático de la proporción áurea para la 
modulación del espacio es la pirámide de 
Kukulcán, de Chichén Itzá en Yucatán.18

Técnicas de representación
	
	 Son las posibilidades de aplicación de 
los materiales con los cuales se determinan 
las características secundarias del objeto en 
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Pintura 
de Bonampak. 

Códice 
Tro-cortesianus.

grado de excelencia. Se utilizaba en la de-
coración de la cerámica, de las paredes y 
para ilustrar los códices. La paleta maya era 
muy extensa, tenía varios matices del rojo, 
desde el púrpua opaco hasta un brillante 
naranja. En el contorno de las pinturas se 
usaba muchísimo un color canela cobrizo 
y de la mezcla del rojo con el blanco opa-
co se obtenían variedades de color rosa. El 
amarillo variaba desde en amarillo verdoso 
pálido hasta un color oscuro.

Textura

	 Es la condicionante inmediata de la 
sensación producida por el objeto a través 
de los órganos de los sentidos y determina-
da por los gradientes de presentación e in-

su interpretación. Las técnicas que los pre-
hispánicos usaban para expresarse, eran el 
tallado en piedra, los bajos relieves, las pin-
turas al fresco, tallado en hueso, etc. 

Color

	 Es la energía cinética radiante que des-
cribe cualidades de volumen, incidencia 
lumínica y atmosférica conceptual, y en 
su expresión como en su interpretación es 
determinate la influencia de los factores fí-
siológicos, psicológicos y sociales tanto del 
diseñador como del espectador.

	 Entre los mayas la pintura era una de 
las bellas artes, la cual llegó a tener un alto 

	
  

Fragmento 
de la pintura 
al fresco del 

mural de 
bonampak.
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terpretada por sus cualidades físicas. Uno de 
los factores primordiales de la presentación 
visual y el tacto es la textura de las cosas, por 
ser ésta la primera impresión, el acabado, el 
aspecto exterior, puede ser suave, dura, ras-
posa y se percibe a través del tacto y de la 
vista.

Calendario 
Azteca.

Coatlicue.

Estela Maya.

	 La textura táctil se capta por medio 
del tacto y es la sensación directa de una su-
perficie, sin embargo con una mirada uno 
puede saber qué tipo de textura tiene. La 
textura visual es la percepción de la textura 
por medio de la vista, puede representarse 
a base de la luz y sombra, con una infinita 
gama de posibilidades.

	 En el arte prehispánico el uso de la 
piedra tiene una gran importancia en la 
creación de la textura. Entre los ejemplos 
más importantes se encuentra el calendario 
Azteca, el monolito de la Coatlicue y las 
estelas mayas entre muchos otros.

3.2  Proceso creativo para la elabo-
ración del diseño gráfico con motivos 
mexicanos a través  de la técnica del 
bordado textil industrial

	 En el campo profesional por lo regular 
el diseñador gráfico trabaja con base en una 
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metodología19, la cual sustenta diferentes 
fases, desde que el cliente plantea su nece-
sidad hasta llegar al trabajo realizado. Cada 
diseñador elige la metodología que le sea la 
más adecuada, según su conocimiento teó-
rico y su experiencia profesional, para éste 
trabajo en específico se plantea la siguiente 
metodología20 que se divide en cuatro fases:

 	 • Fase de información

	 • Fase creativa

	 • Fase de proyectación

	 • Fase de reproducción

3.2.1 Fase de información

	 En esta fase es donde se obtuvieron los 
parámetros para determinar las característi-
cas de representación que debería llevar el 
rediseño prehispánico, así como el bordado, 
y toda la información necesaria para su rea-
lización.

	 El primer paso fue recopilar informa-
ción histórica del arte precolombino en 
México. Partiendo de esta investigación se 
realizó un análisis de la forma del diseño 
del arte prehispánico, su composición, sus 

técnicas de representación, sus sistemas de 
proporción, sus colores, etc., como se vio 
en el principio de éste capítulo.

	 También se hizo un estudio acerca de 
las diferentes texturas, colores, materiales y 
artículos donde podrían ser bordados los 
rediseños mexicanos. Uno de los objetivos 
de éste trabajo es poder bordar artículos de 
uso cotidiano que se puedan consumir tan-
to en México como en el extranjero, razón 
por la que se hizo un análisis de mercado.

	 Las estrategias de mercadotecnia que 
se siguieron fueron las siguientes:

	 • Análisis de mercado

	 • Análisis de competencia

	 • Ventajas competitivas y

	 • Mezcla de mercadotecnia

A. Análisis de mercado

	 El siguiente cuadro muestra el análisis 
de mercado que se hizo, para ver los posi-
bles clientes, sus necesidades, ¿quién sería el 
consumidor final? y ¿qué es lo que esperan 
ver del producto?

20 Metodología obtenida en la clase de Diseño de la profesora Noemí Ramírez en la carrera de Diseño Gráfico de la Es-
cuela Nacional de Artes Plásticas.

19 Metodología: Esfera de la ciencia que estudia los métodos generales y particulares de las investigaciones científicas, así 
como los principios para abordar diferentes tipos de objetos de la realidad y las distintas clases de teorías científicas(..) 
Conceptos específicos de la metodología de la ciencia son los métodos*, medio, modo de investigación y procedimiento 
con que se investiga. Definición tomada del Diccionario Marxista de filosofía. Ediciones de Cultura Popular. México, 1978.

*Método del griego methodos =(meta=con) (odos=vía). El diccionario convencional lo define como razonado de obrar.



55

B. Análisis de competencia

	 En cuanto al rubro de bordado existen 
varias empresas dedicadas a hacer blancos o 
ropa con diferentes motivos bordados ya sea 
de adornos o con algún tema en específico. 

C. Ventajas competitivas

	 Existen tres ventajas principales con 
relación a otros productos de uso cotidia-
no; la primera, es la propuesta de diseño 

CLIENTE CONSUMIDORES

Museos, boutiques, tiendas de artesanías, puntos 
de venta en centros comerciales, etc.

Gente adulta con poder adquisitivo

NECESIDADES DESEOS

Incrementar sus ventas con artículos novedosos Ver cosas nuevas y diseños diferentes

SEGMENTACIÓN DE MERCADO

COMPETENCIA UBICACIÓN CARACTERÍSTICAS

Marca Pineda Covalin México DF con presencia en 
algunos otros paises

Empresa mexicana especializada 
principalmente en pañoletas y corba-

tas con diseños mexicanos

Marca Hermés Paris Paris Francia, con presencia 
en México, y otros paises

Empres que también hace pañoletas 
y cornatas con diseños mexicanos

También hay empresas ya posicionadas en 
el mercado dedicadas a hacer ropa y acce-
sorios con motivos prehispánicos mexica-
nos, sin embargo en su gran mayoria no 
utilizan el bordado, son más bien con di-
seños estampados.

prehispánico bordado, básicamente en toa-
llas, que es una innovación en el mercado, 
la segunda es la excelente calidad en el bor-
dado y la tercera el costo, que es accesible 
para la mayoría de los consumidores.
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	 Con toda la información teórica y vi-
sual que se obtuvo en esta fase y con una 
propuesta de productos que se piensan lan-
zar al mercado, se decidió realizar un Fo-
cus Group que es una técnica frecuente en 
las investigaciones de mercado de mucha 
utilidad que revela aspectos inconscientes 
de la conducta humana (actitudes, ideas, 
sentimientos, opiniones, creencias, etc.) las 
cuales pueden ayudar a orientar y delimitar 
hacia dónde deber ir dirigido el producto, 
cuál es el  de mayor consumo (blancos, ropa 
o accesorios) y qué tanto éxito pueden tener 
en el mercado. 

	 Para este Focus Group se eligieron 10 
mujeres en edad adulta con poder adqui-
sitivo y decisión de compra, de diferentes 
profesiones (amas de casa, diseñadoras, pro-
fesoras, abogadas, etc.) y diferentes edades, 

para tener un panorama más amplio con 
respecto a los productos que ellas consumi-
rían y a la aceptación de los diseños prehis-
pánicos en esos productos.

	 De acuerdo con los resultados obte-
nidos en este Focus Group, se decidió ha-
cer dos líneas de diseño, una tipo clásica y 
otra contemporánea. La clásica para gente 
amante de lo prehispánico y la contempo-
ránea para gente que le gusta lo moderno, 
aunque a simple vista no parezca que está 
basada en formas prehispánicas. Además 
se llegó a la conclusión que los productos 
efectivamente pueden ir desde blancos, 
hasta artículos personales como ropa y ac-
cesorios, ya sea para consumo personal o 
como regalo y que puede tener una buena 
aceptación tanto en el mercado nacional 
como extranjero.

D. Mezcla de mercadotecnia 

PRODUCTOS DESCRIPCIÓN PRECIO

Blancos Sábanas, toallas, manteles
Varía dependiendo del artículo 

que sea y el material en el 
que esté realizado

Ropa Vestidos, pantalones, blusas, 
rebozos, etc.

 
Varía dependiendo del artículo 

que sea y el material en el 
que esté realizado

Accesorios Bolsas de mano, cinturones, 
sombreros, diademas, etc.

Varía dependiendo del artículo 
que sea y el material en el 

que esté realizado

ESTRATEGÍA DE PRODUCTOS Y PRECIOS
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	 Ya con toda esta información inclu-
yendo los antecedentes históricos del arte 
prehispánico y el bordado, así como los re-
sultados del estudio de mercado, es como 
se delimitaron los ámbitos estructurales que 
establecieron las características físicas y se-
mióticas para el diseño bordado que lleva-
ran los productos finales.

3.2.1	 Fase creativa

         En esta fase se determinó la idea fun-
damental para la elaboración del diseño a 
base de motivos mexicanos prehispánicos, 
es aquí donde surgió el diseño como tal, 
representándose mental y físicamente a tra-
vés de juicios de valor tanto estéticos como 
funcionales.

	 En esta fase es donde se hicieron los 
primeros bocetos de la idea del diseño que 
llevarían los productos, usando formas que 
a simple vista se reconocieran como prehis-

NOMBRE EDAD	 OCUPACIÓN  NACIONALIDAD

Gabriela 40 años	 Diseñadora gráfica Mexicana

Victoria 45 años Abogada Mexicana

Olga 47 años Comunicóloga	 Mexicana
Guadalupe 70 años	 Ama de casa Mexicana
Gina 32 años	 Diseñadora  gráfica Extranjera
Alejandra 47 años	 Administradora Mexicana
Concepción	 50 años	 Ama de casa	 Mexicana
Claudya 41 años	 Comunicadora gráfica 	 Mexicana
María 55 años Ama de casa Mexicana
Carmen 60 años Profesora de Historia del Arte Mexicana

pánicas, pero al mismo tiempo transfor-
mándolas en diseños contemporáneos.

	 Dentro del inmenso mundo prehis-
pánico existe una fuente inagotable de for-
mas para rediseñar, elegir las figuras para 
comenzar a trabajar no fue una tarea fácil; 
si bien la elección refleja la representación 
de la naturaleza que los antiguos prehispá-
nicos hacían de las flores, los animales así 
como de las deidades, también se tuvo que 
tomar en consideración el gusto del consu-
midor al que va dirigido, como por ejem-
plo ésta mariposa conocida con el nombre 
de papálotl.

	  La mariposa es un animal ligero “li-
bre” que el simple hecho de pensar en ella 
nos guía a un mundo mágico de color 
como el que nos presenta el espectáculo 
maravilloso de la mariposa monarca. Pen-
sando en éste concepto de profusión como 
lo plantea Donis A. Dondis en su libro 
sintaxis de la imagen; la profusión es una 
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técnica visualmente enriquecedora que va 
asociada al poder y riqueza. Para llegar a 
éste resultado visual con la mariposa como 
veremos a continuación se usaron los dos 
primeros niveles de abstración, la estiliza-
ción y la geometrización, después se colocó 
una encima de otra para ir enriqueciendo 
el espacio y finalmente se le dio color para 
obtener el siguiente resultado:

1) Forma original, papálotl, o mariposa

2) Geometrización y estilización de  la for-
ma original de la mariposa

3) Técnica visual de profusión como pro-
puesta de diseño

4) Para la aplicación de color a las maripo-
sas se usaron colores de la misma gama de 
tono que combinaran entre sí

	
  

5) Quedando así la aplicación del dis-
eño en un artículo de uso cotidiano
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	 Algo de lo que no puede faltar en los 
rediseños prehispánicos son las deidades y 
que mejor que Quetzalcóatl, la serpiente 
emplumada con su movimiento candente y 
su bello plumaje nos transporta a un mun-
do mágico. Con la ayuda de la estilización y 
las técnicas visuales de equilibrio y simetría, 
y un tratamiento de repetición, logramos 
obtener el siguente resultado:

1) Forma original, representación de la ser-
piente emplumada, Quetzalcóatl en la pie-
dra de los Guerreros. Cultura mexica

2) Estilización de la imagen de Quetzalcóatl

3) Se aplicaron las técnicas visuales de 
equilibrio y simetría 

4) La propuesta de color se manejo sin que 
fueran colores contrastantes, más bien su-
tiles, parecidos al tono de la tela en que se 
iba a aplicar el diseño

5) Aplicación sobre toalla de manos como 
artículo de uso cotidiano

	
  

	
  

3) Se uso un tratamiento de repetición 
como complemento del diseño
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	 Los animales así como las flores en sus 
diferentes representaciones son una fuente 
inagotable de recursos visuales para utilizar, 
sobretodo si pensamos en la gran cantidad 
de sellos planos y curvos que se usaron en 
esa época, aquí sólo vamos a poner un ejem-
plo de lo que se pueden hacer con ellos.

	 Si elegimos por ejemplo un sello de un 
zopilote y lo geometrizamos usando técni-
cas visuales como simetría, secuencialidad 
y continuidad, obtendremos el siguiente 
resultado:

1) Forma original, sellos planos

2) Se hizo la geometrización del zopilote 
con dos cabezas y un solo cuerpo mirando 
en dirección opuesta 

3) Las técnicas visuales utilizadas fueron, 
simetría, secuencialidad, continuidad y pro-
fusión

	
  

	
   	
  

4) Se dio un tratamiento en positivo y ne-
gativo, al diseño como propuesta de color  

	
  

5) Finalmente se eligió una accesorio en 
este caso una bolsa para la aplicación de 
éste diseño
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	 Las grecas también forman parte muy 
importante de la riqueza visual prehispáni-
ca, plasmados en piedra, sellos, ornamen-
tación, vestimenta, etc. existen en un sin 
fin de formas como son las circulares, en 
espiral, en meandro, semicírculo, en ese, en 
zig-zag y en línea recta, nos dan un mundo 
de posibilidades para crear nuevos diseños. 
Como ejemplo vamos a utilizar la siguen-
te greca para ponerla en un artículo de uso 
cotidiano.

1������������������������������������������   ) Forma original, figurilla femenina arti-
culada de barro

2) Greca como parte del decorado del hui-
pil de la figurilla

3) Geometrización de la greca y técnica vi-
sual de economía para su aplicación

4) Propuestas de color en degradado para 
una mayor riqueza visual

5) Aplicación final en un juego de baño 
como artículo de uso cotidiano.
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	 Como hemos visto en los ejemplos, 
existe un sin fin de cosas donde se pueden 
tomar elementos prehispánicos para redi-
señar, desde algo muy pequeño como los 
sellos hasta los grandes murales; y de las fi-
gurillas de barro hasta los inmensos centros 
ceremoniales tallados en piedra. Pensando 
en un artículo de uso cotidiano para el ho-
gar como un mantel por ejemplo, surge la 
idea de combinar formas visuales prehispá-
nicas de diferentes técnicas, estilos y mate-
riales, para hacer una nueva propuesta de 
rediseño prehispánico como lo vamos a ver 
a continuación:  

1������������������������������������������) Forma original, ������������������������friso del Juego de Pelo-
ta, en el Tajín, Veracruz.                                    

2 )Se eligio una parte del friso para estilizar 
y fue el tocado de plumas de jade y ojo de 
volutas

3 ) La estilización y geometrización del 
tocado de plumas, jade y ojo de volutas, 
quedó de la siguiente manera:

	
  

	
  

4) También se geometrizaron unos de cír-
culos sobrepuestos de los cuales salen a los 
extremos una especie de volutas, como 
nubes, tomado del diseño de una vasija. 

5) ���������������������������������������La utilización y geometrización de cír-
culos concéntricos de sellos planos, perte-
necientes al estado de Oaxaca, fueron ele-
gidos para completar este diseño.

	
  

5) La combinación de estos elementos ya 
geometrizados, nos puede dar como resul-
tado un diseño audaz con técnicas visuales 
de comunicación como agudeza, equili-
brio, simetria, reticencia, etc. y así hacer la 
siguente propuesta de diseño:
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3.2.1	 Fase de proyectación

        Esta fase esta muy ligada a la fase 
creativa y es en ésta etapa donde se hicie-
ron todas las variantes de imagen, de color, 
propuestas en diferentes aplicaciones, etc., 
que presentamos ya anteriormente, hasta 
determinar cuál sería la mejor propuesta de 
diseño y las mejores opciones en las que se-
ría aplicado el diseño bordado y así poder 
realizar ya el ponchado (que describimos en 
el capítulo del bordado) para poder hacer 
la reproducción del diseño en bordado in-
dustrial.

      En lo que se refiere al ámbito elemen-
tal para el diseño de todos los bordados, la 
imagen fue en su mayoría con los dos pri-
meros niveles de abstracción (estilización 
y/o geometrización), ya que de acuerdo al 

5) En cuanto al color dependiendo de los 
colores de las telas existentes para mantel 
y se propuso una combinación armoniosa 
con respecto a los hilos que se iba a llevar el 
bordado, quedando de la siguiente manera 
el mantel final: 
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	 Cojín.

Juego de baño.

Toallas.

Mantel.

mensaje, la imagen debía ser clara para ser 
reconocida a simple vista.

 	 El color se eligió dependiendo del di-
seño de cada propuesta, fue recomendable 
el uso de colores denifidos y en algunos ca-
sos contrastados para resaltar la imagen.

	 La textura, como resultado del borda-
do es visual y táctil.

	 En el ámbito estructural  fueron fun-
damentales las categorías formales, para 
crear todos los diseños.

	 Con respecto al ámbito físico, el ma-
terial de soporte para todos los diseños fue 
de diferentes tipos de tela y la técnica de 
reproducción fue máquina de coser y má-
quina de bordar.
            
	 Las categorías formales empleadas 
fueron, las técnicas visuales propuestas por 
Donis A. Dondis en su libro la sintaxis de 
la imagen, como por ejemplo, el equilibrio, 
contraste, audacia, sutileza, profusión
y secuencialidad entre otras.

	 Los diseños se dividieron en blancos, 
ropa y accesorios, en dos líneas: clásica y 
contemporánea, quedando las propuestas 
finales de la siguiente manera:

Blancos



65

	
  

	
  

	
  

Ropa
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   Accesorios
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3.2.4 	 Fase de reproducción

         Involucra a los sistemas con los cuales 
se va a reproducir el diseño, en este caso la 
elaboración del diseño gráfico con motivos 
mexicanos es a través de la técnica del bor-
dado textil industrial. 

       Para  poder hacer el diseño en bordado, 
primero hay que realizar el ponchado en el 
software especial para bordado, después se 
selecciona el material en que se va a hacer el 
bordado, en este caso tela. El material se co-
loca en bastidores y se le pone pellón abajo 
para que soporte el bordado y no se frunza 
la tela. A la máquina de bordar se le introdu-
ce en su memoria el diseño con la termina-
ción .DST para que lo lea y lo guarde, una 
vez que ya lo tiene registrado, se le da las 
indicaciones necesarias de dónde va a ir el 
bordado, qué hilos y qué color va a llevar, se 
checa que todo esté bien mecánicamente en 
la máquina y a continuación se borda. 

      La producción de un bordado puede 
ser desde una pieza hasta las que sean ne-
cesarias, el tiempo de bordado depende del 
número de puntadas que tenga el diseño y 
de la máquina con la que se cuente.

     Una vez terminado el bordado se deshi-
la (es decir se le quitan los hilos sobrantes) 
y se le recorta el pellón y así queda listo el 
producto.

	
  

	
  

	
  

Máquina indus-
trial de bordado.

Detalle de bor-
dado de toalla 

con motivos 
prehispánicos.

Bordado de toa-
lla con máquina 

industrial.
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CONCLUSIONES

	 Existen formas que pueden ser consi-
deradas prehispánicas puesto hay una aso-
ciación directa entre las mismas y lo que es 
percibido como “prehispánico mexicano” 
en su concepción actual. Dichas formas 
han adquirido el carácter de universalidad 
debido a la relación directa existente entre 
la cosmovisión de sus creadores y la obra 
misma. Son reflejo directo de dimensiones 
tales como la mágico-religiosa, así como de 
características  del medio natural  en que 
habitaron.

	 Queda claro que existen diferencias en 
el arte prehispánico basadas en la situación 
geográfica de los pueblos mesoamericanos 
responsables de dicho arte. Por ejemplo, no 
es lo mismo la representación de las deida-
des Aztecas con respecto a las deidades Incas 
encontradas en Perú. Quetzalcóatl en con-
traste con el Hunab Maya o Viracocha para 
los Incas. Lo mismo aplica en la representa-
ción de la naturaleza misma de cada cultura.

	 Como parte del análisis formal del di-
seño precolombino mexicano, sale a relucir 
la capacidad de abstracción de sus creado-
res al utilizar como base para sus diseños el 
punto, el contorno, la línea y variantes.

	 En la actualidad vivimos en un mun-
do donde se pueden combinar diferentes 
disciplinas para el logro de diversos  obje-
tivos, en el caso específico de este trabajo 
de investigación se hizo evidente la relación 
entre el diseño gráfico y disciplinas comer-
ciales como la mercadotecnia, las cuales 
fueron combinadas para el logro de la pro-
puesta creativa actual y que conlleva a fines 
comerciales.

  	 Durante el desarrollo del presente tra-
bajo de investigación se ha podido cons-
tatar las enormes posibilidades de explota-
ción de diversas técnicas comprendidas en 
el diseño gráfico. Esto a través de la utiliza-
ción de recursos  provenientes de nuestro 
pasado ancestral, cuyo testimonio perdura 
a través del tiempo y se ve plasmado en la 
propuesta de diseño de la tesis, enrique-
ciendo a la misma disciplina.
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