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ESCUELA DE EXPOSICIONES DE FLORES NGC 

GUIA DIGITAL DE DISEÑO 

Introducción. 

Esta Guía se basa en el Manual de Exposiciones de Flores 2017, del National Garden Club, 
Inc. (NGC) traducción al Español, versión 3.01. Se amplía en ella algunos conceptos para 
mejor comprensión del estudiante. Está pensada con el propósito de relacionar al 
estudiante con el mundo del Diseño Floral de manera digital y como documento de 
consulta para todos los interesados en Diseño, desde el punto de vista de NGC. 

 

Y fue así como todas las cosas establecieron y recibieron sus formas desde un “Orden 
Supremo”, a través de la acción de las ideas y los números. 

Platón en Timaeus 
 

 
Desde el pronunciamiento de Platón del “Great Ordering One” o “One Ordering with Art” 
como concepción estética, en la cual el cosmos está ordenado armoniosamente conforme 
a preexistentes y eternos paradigmas, a la estética de nuestros días, el arte sigue 
buscando o reelaborando teorías de Composición para la representación de la armonía y 
belleza. 
 
El concepto de composición se aplica a todas las expresiones del arte y es representado y 
valorizado por las exigencias propias de cada expresión: pintura, escultura, arquitectura, 
música, danza, arte floral, etc.  
 
La composición de la música, la poesía y la danza tiene duración en el tiempo y no en el 
espacio por eso se las llama “composiciones temporales” mientras que, en la pintura, 
la escultura, la arquitectura, el arte floral hay una representación en el espacio por lo cual 
se las llama “composiciones espaciales”. 
 
En las artes temporales nuestros oídos perciben simultáneamente un solo grupo de 
sensaciones en un instante dado, el oído no puede elegir, mientras que cuando 
observamos una obra espacial nuestros ojos eligen, siguen el trazo de una línea en una 
u otra dirección, agrupa formas o colores, etc. esa lectura la hace a través de una 
composición y su estructura. 
El Diseño Floral, como composición espacial, es considerado como un arte estético, su 
apreciación no es evidente como la Horticultura y por lo tanto depende de su aprendizaje, 
de criterios artístico que varían de acuerdo con percepciones diferentes en cada individuo. 

Para iniciar el estudio de las bases del Diseño, debemos conocer los conceptos básicos 
que se manejan en esta Guía. 

Un Diseño es el “Plan” que ordena toda forma de arte.  
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Dentro de esta expresión, está considerado el Diseño Floral como un arte, ya que se basa 
en los Elementos y Principios del Diseño que rigen todas las artes estéticas y se define 
como “El resultado de organizar el material vegetal y otros componentes”. Lo que lo 
distingue de otras manifestaciones artísticas, es precisamente que está elaborado con 
material de planta, que lo convierte en arte efímero.  

I. Atributos del Diseño. MEF pág. 63 

 

 

El objetivo que impulsa al 
diseñador, al ordenar en un 
Diseño todos sus 
componentes, es lograr 
obtener y mostrar al 
espectador con su trabajo: 
Belleza, Armonía, 
Distinción y Expresión. 
Estos son los Atributos del 
Diseño. 

atributo -  

nombre masculino 
 
1. Cualidad o característica 
propia de una persona o una 
cosa, especialmente algo que 

es parte esencial de su naturaleza. 
"la inteligencia y el lenguaje son atributos de los seres humanos" 
 
2. Símbolo que sirve para reconocer a una persona o cosa. 
"la balanza es el atributo de la Justicia" 
 

Sinónimo: Cualidad, Particularidad, Naturaleza, Rasgo, Condición, Símbolo, 
Representación, Emblema, Signo,  etc. 

Definición: Cualidades o propiedades de un ser (o un objeto), que pueden ser expresadas 
desde el punto de vista de apreciación adjetiva, objetiva o subjetiva, representativa, 
simbólica. 

Los Atributos del Diseño, y sus definiciones son los siguientes: 

BELLEZA: Es la cualidad intangible que evoca un placer estético.  
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Característica de una cosa que a través de una experiencia sensorial (percepción) produce 
una sensación de placer o un sentimiento de satisfacción. 

Es una noción abstracta ligada a numerosos aspectos de la existencia humana. Esto es 
estudiado principalmente por la disciplina filosófica de la estética, pero también es 
abordado por otras disciplinas como la historia, la sociología y la psicología y filosofía 
sociales. 

Para el discípulo de Platón, el filósofo Aristóteles, la belleza es sinónimo de armonía entre 
las partes, simetría y orden. 

DISTINCIÓN: Marcada superioridad en todos los aspectos. 

Elevación sobre lo vulgar, especialmente en elegancia, buen orden, claridad y precisión 
en algo. 

La Distinción en el Diseño Floral es la cualidad que resulta de la Selección extraordinaria, 
excepcional, elegante, fina y de buen gusto de los componentes, la ejecución óptima de 
Diseño, excelente Organización, creativa Expresión, nítido manejo de la mecánica y 
excelente condición de todos los materiales utilizados. Esto denota una superioridad 
marcada. 

EXPRESIÓN: Idea, emoción o sensación que se comunica al observador. 

 Es un principio de la estética idealista, desde Immanuel Kant, que implica el 
individualismo y la libertad del arte, libertad artística o libertad del artista, paralelo a la 
libertad de expresión definida como una de las libertades proclamadas por la revolución 
en el arte. (Kant 1790)   

Cualidad que trasciende la presencia formal de una obra de arte. La expresión hace 
referencia a un hecho sentido, vivido, a una experiencia activa. La estructura de una obra 
de arte es factor desencadenante de fuerzas capaces de producir un hecho significativo. 

La expresión propia de la estructura, desprovista de otras asociaciones, está basada en la 
tensión dirigida, intensidad, forma y movimiento percibido, mostrando fuerzas que los 
sentidos reconocen. Esto es especialmente obvio en las formas abstractas, sin necesidad 
de ser referidas a objetos de la naturaleza.  

Comunicación entre el diseñador y el observador de la idea creativa que se percibe como 
una emoción, un tema o historia de forma única e imaginativa. La forma de manifestarse, 
de exteriorizar qué lo mueve, qué y como lo inspira. 

ARMONIA: Principio estético íntimamente relacionado con la unidad de Diseño. 
Combinación coherente, concertada, de forma atractiva de los componentes de un Diseño. 
Agradable y ordenada disposición, de acuerdo con los Principios de Diseño. 
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Es también el equilibrio de las proporciones entre las distintas partes de un todo, y su 
resultado siempre connota ser algo atractivo.  

La Armonía no solo es un atributo del Diseño como lo define el Manual de Exposiciones de 
Flores; va mucho más allá, involucrando la presencia no solo en nuestros pensamientos, 
sino en la congruencia con lo que hacemos, cómo lo hacemos y cómo expresamos esa 
armonía en la ejecución de nuestro plan de Diseño. 

II. ELEMENTOS Y PRINCIPIOS DE DISEÑO      MEF pág. 63/66 

Los Principios del Arte son las normas que rigen toda forma de arte; demuestran las 
diferentes formas en que el artista utiliza cada Elemento. 

El conocimiento de los Elementos y Principios de Diseño es primordial al crear 
cualquier forma de arte. 

En un Diseño Floral, los ingredientes que se utilizan son las características de los 
componentes seleccionados (los Elementos) que se organizan siguiendo las indicaciones 
de una receta (los Principios) para crear una composición artística coherente. 

Al elegir los Elementos, el artista busca variedad sin caos, selecciona con armonía, evita 
la monotonía. Para organizarlos en un todo completo y unificado, es necesario saber cómo 
utilizar los Principios de Diseño. 

A. ELEMENTOS  DE DISEÑO  MEF Pág. 63 

Definición 

Son las características perceptibles y/o visuales de todo componente en el Diseño Floral. 
Estas características son: Color, Forma, Línea, Patrón, Tamaño, Textura, Espacio y 
Luz. 
 
Saber manejar estas características que llamamos Elementos, que poseen todos los 
componentes o materiales, es la base para aprender a elaborar un Diseño Floral. 
 
Cabe mencionar aquí, la importancia de distinguir los términos utilizados en Diseño Floral 
que podrían parecer sinónimos, y que en NGC se utilizan para describir dos conceptos 
diferentes. Estos conceptos se refieren a lo que se denomina Elementos, que no debemos 
confundir con componentes, materiales, artículos, objetos etc. 
 

1. COLOR -  Impresión que se produce a través de la retina, cuando los rayos de luz 
inciden sobre un objeto. Los rayos reflejados pasan por el nervio óptico y son percibidos 
por nuestro cerebro, que los procesa y determina. Los colores se perciben de manera 
diferente dependiendo de la calidad de la Luz.  Donde no hay Luz, no hay Color. 
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a. Teoría del color - Es un grupo de reglas básicas en la mezcla de colores para lograr 
el efecto deseado combinando colores de luz o pigmento. Aunque no es la única teoría 
para estudiar el color, NGC utiliza el Sistema de Pigmentos RYB (Red-Yellow-Blue). 
 
b. Círculo cromático o rueda del color – Disposición convencional y sistemática del 
color, basada generalmente en los tres llamados fundamentales (primarios), rojo,  

    amarillo y azul, sus opuestos, adyacentes y derivados, sus marchas de la claridad a 
    la oscuridad y sus escalas de saturación para el estudio y análisis de las mezclas 

pigmentarias y sus aplicaciones. Este modelo tradicional de coloración del Sistema 
de Pigmentos se estudia en las artes estéticas como pintura y diseño; permite 
obtener una amplia gama de colores a partir de únicamente tres.   
 
 

           
 

 
i. Colores primarios: Rojo, amarillo y azul.  

No se obtienen de la mezcla de ningún otro color 
Son equidistantes en el Circulo Cromático.  
 

ii. Colores secundarios: Naranja, verde y violeta. 
Se obtienen de mezclar cantidades iguales de dos colores primarios. 

 
iii. Colores intermedios: 
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Se encuentran entre los primarios y los secundarios. 
Se pueden crear una infinita cantidad de colores. 

 
iv. Colores Acromáticos /Neutrales:  

Negro, Gris, Blanco 
     Se consideran neutros porque no contienen color espectral. 

     
     c.  Propiedades físicas del Color - Son las cualidades inherentes de un color que 
         determinan su fuerza o su debilidad, le permiten variar su aspecto y determinan      
         su apariencia final en un Diseño. 

 
i. Matiz - Nombre especifico o de familia de un color (Rojo, rojo brillante,       

verde olivo etc.) el nombre que se da a un color u otro.  Matiz y Color son 
         sinónimos. 
 
ii.  Saturación – Intensidad; se refiere a la cantidad de color (Pigmento o Luz) 

 
iii.  Croma - Se refiere al grado de pureza de un color. 
 
iv.  Valor -   El grado de claridad u obscuridad de un color. 

    Tinte - Un color con el agregado del blanco. 
    Tono - Un color con el agregado del gris. 
    Sombra - Un color con el agregado del negro. 
 

              
 

    d. El Uso del Color - El color provoca respuestas emocionales e interpretativas. 
 

        El color es un Elemento fundamental en el arte, es un lenguaje que trasmite 
        mensajes y siempre está asociado con una emoción. Es considerado una forma 
        de expresión en todas las artes estéticas. 
 

i.  El color puro y brillante se percibe como emocionante, con fuerza. 
ii.  Los colores claros son suaves y tranquilizantes. 
iii.  Las experiencias personales influyen en la interpretación con color. 
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iv.  Los valores sociales y culturales pueden reflejar expresiones determinantes.  
 

 
e. Colores que avanzan y retroceden 

Es un hecho que al utilizar colores en el arte, hay una percepción en nuestro cerebro 
que relaciona el color con la profundidad. 
La teoría dice que los colores cálidos aparentan avanzar y los colores fríos aparentan 
retroceder. 
La cualidad de los colores (cálido o frío) permite producir la sensación de 
espacialidad en un Diseño. A esto le llamamos perspectiva por color y composición 
tridimensional. 

 
i.  Los colores que avanzan son cálidos y estimulantes 

a) En la rueda de color, son los que van del amarillo verdoso, a través del 
    naranja al rojo violeta. 

                 b) De los colores vistos a la luz natural, el amarillo es el que más avanza, le 
                     siguen el naranja y el rojo. 
  c) El blanco también avanza. 

 
ii.  Los colores que retroceden son fríos y tranquilizantes. 

a) En la Rueda de color, son los que van del verde a través del azul al violeta. 
b) No son llamativos y retienen menos la vista. 
c) El negro y gris también retroceden.  
 

                                    

f.  Armonías de Color 
Son combinaciones de color, agrupadas en orden, buena proporción, coordinación y 
agradables a la vista. 
En las Exposiciones de Flores, el Programa puede solicitar un Diseño Floral de 
cualquier Tipo en donde se maneje una armonía específica de color. Los colores 
inherentes del material vegetal como tallo y follaje no deben ser tomados en cuenta. 
 

 
     g. Monocromática.  Se basa en el uso de un solo color y sus diferentes tonos. 

En el círculo cromático, es una única línea que forma un ángulo 0° con el color 
elegido 
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i.  Otros componentes utilizados como recipiente y accesorios deben manejarse 
        en las mismas tonalidades o acromáticos (blanco, gris, negro) 
ii. Los fondos y otros montajes incorporados coordinan con el mismo matiz 

elegido o con acromáticos. 
 

                                
P. Medellín.            S. Wray 
Allium, Anturios, Lisianthus, Dracaena.             Anturios, Zingiber 

 
h. Análoga. Se refiere al uso de dos o más colores adyacentes en 
    la rueda del color. 

Los colores análogos ocupan posiciones inmediatamente 
próximas en la rueda de colores. Debido a su parecido, 
armonizan bien entre sí. Este tipo de combinaciones es 
frecuente en la naturaleza en algunas tonalidades. 
i.  Un tercio de la rueda de color y no más de un color 
primario. 
ii. El recipiente y otros componentes deben armonizar. 
 
                                                                             P. Medellin. Cica, Heliconia, Zingiber 

 
i.  Complementario Directo. Dos colores directamente opuestos en la rueda del 
    color. Estos colores se refuerzan mutuamente, de manera que: 
 i. Un mismo color parece más vibrante e intenso cuando se halla asociado a su 
             complementario. 
 ii. Estos contrastes son adecuados para llamar la atención y para proyectos  

donde se quiere un fuerte impacto a través del color. 
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  P. Medellín. Graminea, Anturios 
 

j. Complementario dividido. Un color del círculo cromático en combinación con dos 
   que son análogos de su complementario. Por ejemplo: azul con rojo anaranjado y  
   amarillo anaranjado. El contraste en este caso no es tan marcado.  
 

                       
    P. Medellín. Aspidistra, Zantedeschia,  

Berengena, Zingiber, Heliconia 
 

k. Triada. Utilizar tres colores equidistantes en la rueda de color. 
i. Se utilizan valores e intensidades variados. 
ii. Los componentes restantes deben estar en armonía. 

  
l. Policromática Una variedad de colores, multicolor. 

 
 

2. FORMA - Aspecto tridimensional de un objeto. Los Diseños Florales combinan 
varias formas. Casi todos los diseños son modificaciones o combinaciones de formas 
geométricas, la esfera, el cubo, el cono, etc. 
Las formas orgánicas, de flujo libre, asimétricas, se encuentran con más frecuencia  
en la naturaleza. 

 
Las formas difieren de las figuras porque la forma es tridimensional y la figura es 
bidimensional como el círculo, el triángulo el cuadrado etc. 
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a. Las formas y el espacio se relacionan en un Diseño. 
b. Las Formas son los símbolos tridimensionales visuales más fuertes en un Diseño. 
c. Las características de la forma son: 

 
i. Forma cerrada. Es una forma sólida, compacta, en masa. Con más sólidos 

que espacios. Visualmente parece más pesada que una forma abierta con 
igual tamaño. 

 
ii. Forma abierta. Es extendida, con espacios en su interior, su peso es más 

    ligero visualmente. 
 

3. LUZ - Es la iluminación necesaria para la visión.  
La luz es la fuente de todos los colores, no existe color sin luz.  
No solamente se limita a la representación de la luz y su opuesto (la sombra), sino 
que se extiende a la consideración de los tintes, tonos y sombras en los Diseños (ver  
Color), la iluminación adecuada que deben recibir las obras de arte en una  
exposición y la luz como parte esencial de determinados tipos de Diseño. 
 
a. Efectos de la luz. 

i. La Luz afecta la profundidad aparente en un Diseño, provocando movimiento 
ocular. 

ii. Cambia los colores y el aspecto de los componentes. 
iii. Los valores altos en un Diseño actúan como efecto luz. 
iv. Modifica las formas. 
v. Enriquece las texturas. 
vi. Crea sombras, y efectos dramáticos. 
vii. Trasmite un estado de ánimo. 

  
     b. Tipos de Luz  

i. Natural.  La luz solar contiene el espectro de todos los colores. Los colores  
    que, vemos a la luz del sol son los colores naturales. 

ii. Artificial o Luz producida. 
 a) Luz incandescente, cálida, amarilla. 
 b) Luz Fluorescente, Halógeno, LED, de acuerdo con su intensidad, varían 
             considerablemente el tamaño y el color de los componentes del Diseño. 
 c) Tipos de Luz que incluyen otros efectos especiales: Estroboscópica, Negra, 
            de colores, sumergible. Cada uno trae una cualidad diferente al Diseño. 
        d) En los efectos de la luz influye: el tipo de luz, la cantidad de luces, la 
            distancia de la fuente de luz, la intensidad de esta y el ángulo de 
            proyección. 

 
 

4. LINEA - Camino unidimensional a través del diseño que provee ritmo y dirección. 
    La línea es el elemento del diseño más fuerte e influyente, la cual crea un camino 
    visual que guía al observador. Las formas lineales establecen el marco estructural en 
    un diseño. 
    a. Líneas reales - conformadas con material lineal, ramas, flores, hojas u otros  
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materiales. 
    b. Líneas de continuidad o implícitas - líneas no reales, que se dibujan al recorrer  
        con los ojos, repetición de formas, de color, y/o texturas, formando un camino 
        aparente que se percibe. 

i. Características de la Línea. 
a) La línea puede ser recta o curva, larga o corta, débil o fuerte, gruesa o    

                     delgada, delicada o atrevida. 
b) Las líneas pueden componerse de material lineal o ser creadas de manera 
    virtual por medio de la repetición de formas en una dirección lineal. 

ii.  La Línea como factor de comunicación. 
a) Las líneas pueden provocar sensaciones y sentimientos; pueden alejar 
    o acercar a una imagen y a su contenido. 
b) Las líneas verticales dan la sensación de elevación, son dinámicas, 
    dominantes, activas y cálidas. Las horizontales son líneas quietas y 
    tranquilas, de reposo, protectoras y frías. Las oblicuas o diagonales, están  
    asociadas al desequilibrio, el movimiento y la energía; tienen mucha fuerza 
    y movilidad, mientras que las líneas en zigzag son inquietas. Las líneas 
    curvas son rítmicas, suaves o voluptuosas, se ondulan o tensan en 
    movimiento. Las líneas en espiral tienen giro; se expanden y contraen en 
    su mismo recorrido. Las delgadas tienen menor fuerza que las gruesas. Las  
    curvadas hacia arriba parecen cobrar vida y las curvadas hacia abajo  
    parecen deshidratadas y deprimidas.  
 

 
    c. Función de la Línea en el Diseño. 

 
i.  La línea puede activar un área específica en el Diseño. 

 
ii. El manejo de su dirección y su orientación puede determinar diferentes 

efectos: fuerza, expresión, movimiento, señalar estructura, marcar un ritmo 
etc. 

 
  La línea se la puede entender como una cadena de puntos unidos. Para 

Kandinsky...” es la traza que deja el punto al moverse” - surge el movimiento. 
El estatismo del punto se transforma en la dinámica de la línea. 

 
El punto es exclusivamente tensión 

La línea combina dirección y tensión. 
 

 
 
 

5. PATRON - Composición natural o fabricada, creada por líneas, formas, y los 
espacios intermedios. Un patrón de colores es creado por tonalidades, valores y croma. 
La composición natural del material vegetal crea un patrón. 
El material vegetal manipulado, embellecido y/o alterado crea patrones nuevos. 
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a. Un patrón es un tipo de tema de sucesos o siluetas recurrentes, como por ejemplo 
    grecas, figuras, a veces referidos como ornamentos de un conjunto de objetos que 
    se colocan en un diseño. 
b. El patrón de crecimiento de las hojas de las plantas o las flores se basa en un 
    ángulo 
    o figura geométrica fija, que se puede utilizar repetidamente, haciendo un patrón 
    dominante. 
c. El diseñador puede repetir patrones creados en materiales hechos por el hombre 
    para establecer o replicar algún otro patrón manejado en el Diseño, creando 
    armonía 
    o contrastar con otros componentes. 
d. Al repetir patrones, la vista identifica su función en el diseño asociado con el ritmo,  
    o equilibrio por la colocación en áreas específicas. 

 
6. TAMAÑO - Es la dimensión aparente o visual de un componente, no la real. 
Constituye una cuestión relativa. El tamaño se verá de una forma mayor o menor de 
lo que realmente es, dependiendo de sus relaciones y comparaciones. Así puede 
encontrarse algo de mayor tamaño dentro de una miniatura y será mayor si se la 
compara con algo de tamaño marcadamente menor; la misma miniatura perderá 
tamaño si se la compara con un monumento. 
 
El tamaño visual puede variar de acuerdo con:  
a. La distancia del espectador. 
b. El tamaño de otros materiales vistos a la vez. 
c. Cualidades de color y/o textura, ya que estos dos elementos pueden modificar 
    visualmente el tamaño de los componentes. 

i.  Los colores puros o cálidos avanzan y hacen que una forma se perciba más 
grande. 

ii. Los colores fríos de tonos o sombras oscuras retroceden y aparecen a la vista 
como más pequeños. 

iii. Un componente de textura muy rugosa o brillante parece más grande que un 
componente del mismo tamaño de textura fina u opaca. 

 
 
7. TEXTURA - Es la calidad de la superficie de un material. 
Se denomina así no sólo por la apariencia externa de la estructura de los 
componentes, sino al tratamiento que puede darse a una superficie a través de otros 
materiales. 
Puede ser táctil, cuando presenta diferencias que responden al tacto, y a la visión,  
rugosa, áspera, suave, etc. Estas diferencias producen sombras que varían con los 
cambios de luz y enriquecen la superficie. Puede ser visual y óptica cuando presenta 
sugerencias de diferencias sobre una superficie, que sólo pueden ser captadas por el  
ojo pero no responden al tacto, como cuando presenta variables de brillantez y 
opacidad.  

 
La textura es expresiva, significativa y trasmite reacciones variables en el espectador.  
Las que son utilizadas por los artistas, llevan la materia a un nivel superior del que ya 
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tiene, para aumentar el grado de contenido a transmitir en su obra. 
 
a. Características de la Textura. 

i. La textura puede ser: rugosa o lisa, áspera o suave, brillante u opaca, dura o 
blanda. 

ii. Todos los componentes del Diseño poseen una textura y deberán   
seleccionarse  por su armonía o su contraste frente a otros componentes. 

 
     b. Efectos de la Textura. 

i. Como elemento plástico puede enriquecer la expresividad de un plano o ser el      
elemento configurador de una composición. 

ii. La Textura modifica el tamaño y el color de los componentes. En función a la 
calidad de la textura los objetos pueden parecer de mayor o menor tamaño. 

iii. La textura de los objetos influye en los sentidos del ser humano y crea una 
corriente de atracción o rechazo según sus características, y unas impresiones 
visuales y táctiles de variados efectos. 

iv. Una superficie de textura lisa y uniforme produce una sensación visual 
estética, y una textura rugosa, irregular y de diferentes colores produce mayor 
efecto de movimiento visual. 

v. Las texturas, agregan interés al diseño y producen impacto visual. Se crea 
tensión cuando una textura brillante (que avanza) se yuxtapone con una 
textura rugosa (que retrocede). 

vi. Demasiadas texturas producen un efecto inquietante que confunde. 

 
 

8. ESPACIO - Son las áreas abiertas dentro y alrededor del Diseño u objeto. 
El espacio es importante en el área de las artes visuales. Para algunos artistas, la 
preocupación por el espacio remite especialmente a consideraciones acerca de detalles 
o limitaciones que supone el entorno donde se ubicará su Diseño y las características 
en cuanto a dimensiones, técnicas y manejo. 
 

    El espacio es entendido como un fenómeno de la percepción, porque no es tangible y 
    está vinculado con las tres dimensiones como condición necesaria para la misma  
    percepción del observador. Por medio de los sentidos de la vista, el tacto, el oído, el  
    órgano del equilibrio y la sensibilidad, nos apropiamos y somos parte de él. 
 
    En arte el espacio se refiere al área alrededor o dentro de los componentes de un 
    diseño. Es el área o superficie de la obra. Puede tener dos dimensiones (largo y ancho) 
    o tres (largo, ancho y altura).  
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El espacio como problema intrínseco en la organización plástica, es abordado desde las 
relaciones internas en los espacios que se manejen en el diseño, y de cómo esas 
relaciones determinan y expresan profundidad. 
 
En el Diseño Floral se conciben tres tipos de espacio: 

 
    a. Espacio Total. Es el espacio tridimensional disponible para el diseñador,  
  conocido como Marco de Referencia. Comprende alto, ancho y profundidad. 

El diseñador tiene poco control de este espacio, porque es dado por el Programa de 
la Exposición de Flores. 

 
    b. Espacio dentro del Material Vegetal y otros componentes. El Control sobre estos 
        espacios es limitada por la selección y/o abstracción que el diseñador haga con el 
        material vegetal. 

 
    c. Espacios dentro del Diseño. El diseñador tiene el control absoluto en el manejo de  
        estos espacios, por la ubicación del material vegetal y otros componentes,  
        realzando o creando movimiento y profundidad dentro del diseño. 

La sensación del espacio puede surgir de: 
• las relaciones lineales 
• la alternancia entre figura y fondo 
• la diferencia de tamaño 
• la explotación de la diferencia de la forma 
• la diferencia en los valores de los colores 
• la diferencia en el color 
• la diferencias en las texturas 

 
     d. El espacio puede ser clasificado como positivo o activado y negativo. Espacio positivo 
         es el espacio ocupado por un objeto o una forma donde podemos dibujar su 
         perímetro sin interrupción; toda la activación está dentro de este límite. Ej. Diseños 
         Tradicionales Norteamericanos y los diseños creativos de más volumen: Masa, 
         Tapiz, etc.   
 
         El espacio negativo es todo aquel alrededor de las formas pero que ha sido activado 
         por la organización de los componentes y forma parte del diseño. Desde el Arte 
         Moderno el espacio negativo ha sido incorporado a la obra como activo, posibilitando 
         una nueva manera de expresión al crear espacios ínterpenetrados donde llenos y  
         vacíos se relativizan ofreciendo un interés semejante. 
 
         En Arte Floral, los Diseño Creativos y Abstractos nos proponen el uso de este tipo  
         de espacio como parte integrante de una composición. Ya que una de las  
         características principales de estos diseños es: la ordenación de los componentes 
         de acuerdo con el concepto de organización plástica. 
 
     e.  Espacio cerrado/abierto.  

 Espacio cerrado: más estable visualmente ya que nuestro ojo lo recorre dentro de 
 un límite definido. 
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 Espacio abierto: es un espacio dinámico, libre, que está marcado por la organización 
 plástica de los componentes, la que lo define. 
 

 
 
B. PRINCIPIOS DE DISEÑO   MEF pág. 66 a 68 
 
Los Principios de Diseño, son las normas básicas utilizadas  en la evaluación de todas las 
artes visuales. Su correcta práctica es necesaria para un Diseño bien ejecutado 
 
El diseño se rige por Principios que son intemporales y aplicables a todas sus 
manifestaciones estéticas,  el Diseño Floral no es la excepción al estar conformado por 
esos principios; Balance, Dominio, Ritmo, Contraste, Proporción y Escala. 
 
Un buen Diseño comienza con una comprensión clara de los conceptos básicos. Los seis 
Principios del Diseño son pautas para reunir elementos de una manera específica para 
crear una comunicación efectiva, a través del Diseño Floral. La forma en que se aplican 
estos Principios afecta la belleza, armonía, distinción, contenido expresivo y el mensaje y 
la percepción del observador. 
 
  1. BALANCE – Fuerzas opuestas en unidad. Semejanza en el énfasis de los 
  elementos. Distribución de partes por la cual el todo llega a una situación de reposo. 
  No obstante, la idea de equilibrio implica fuerza y dirección, por lo tanto también 
  movimiento.  
 
   En un Diseño Floral significa el equilibrio o estabilidad visual y se refiere al peso visual 
   en la organización de todos los componentes del Diseño y no precisamente su peso real. 

Se necesita el equilibrio visual para que los objetos se vean compensados: desde arriba 
hacia abajo, de lado a lado y desde el primer plano hacia atrás. En una composición 
equilibrada se manifiesta una íntima coherencia entre el todo y las partes, tanto que 
parece imposible alterar, aunque sea ligeramente, la ubicación de uno de sus 
componentes. 

 
a. Generalmente, es el primer Principio en evidencia. 

 
b. Para evaluarlo, se traza una línea vertical y una horizontal como ejes imaginarios 
  en el centro del diseño.                                              
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   c.   En los diseños construidos sobre un fondo, ej. Collage, etc. el equilibrio está  

referido a sus bordes o marco de referencia y la distribución de pesos visuales es  
sujeta a las reglas del mapa estructural. 

 
   d.  Tipos de Balance: 
 

i. Balance simétrico: 
a) El Centro del Diseño, utiliza una línea vertical imaginaria como eje 

central. 
 
b) Material similar a ambos lados del eje central, ubicado en imagen en 

espejo; el resultado puede no ser idéntico, debido a la naturaleza del 
material vegetal. 

c) La mayoría de los diseños tradicionales son organizados de manera 
simétrica. 

 
ii. Balance asimétrico: 

a) Componentes diferentes de igual peso visual a cada lado del eje virtual,  
dando una sensación de equilibrio. 

b) El eje puede no estar en el centro del diseño. 
 
Para un artista, es muy interesante el manejo del balance asimétrico. El peso visual puede 
ser distinto al peso real, y el diseñador juega con formas solidas que tienen más peso 
visual que las formas abiertas y conseguir compensar el equilibrio entre ambas, por medio 
de la ubicación en el espacio.  
 
Las formas densas y audaces, tamaños más grandes, colores más oscuros y texturas más 
rusticas parecen más pesados que sus opuestos y deben ser compensados para equilibrar 
el peso visual, logrando diseños más atractivos y de interés para el espectador. 
 
    
 
e. Balance dinámico. Balance y contra peso. 
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i. Se refiere a la organización y ubicación de componentes para crear tensión.      
ii. Una técnica no tradicional de ubicación de componentes, llamado  

Organización Plástica, utilizada para crear un diseño tridimensional en y 
del espacio. 

iii. Esto lo confirma el hecho de que cuando las fuerzas en oposición se neutralizan 
manteniendo un equilibrio, se logra el Balance. 

 
iv.  Para crear el Balance Dinámico, se requiere: 

 
a) Organización Plástica. Moldear, formando el diseño dentro de un 
volumen de espacio, para crear un efecto tridimensional. La organización se 
obtiene mediante la interacción de fuerzas, que actuando en sus respectivos 
campos, a su vez la condicionan. La expresión de la organización no es regida 
por sus componentes individuales, sino que son determinados por lo intrínseco 
de la naturaleza del todo. El resultado es una unidad cerrada, completa, 
independiente de los objetos que la rodea.  
b) Penetración del Espacio. Es el empuje del material vegetal y/u otros 
componentes físicos desde el primer plano hacia el fondo, creando ritmo y 
profundidad. 
c) Yuxtaposición. Los componentes se ubican uno junto a otro, uno frente 
a otro, uno arriba y otro abajo, o atrás y adelante en oposición variada para 
crear profundidad. 
 

 
2. DOMINIO -  Énfasis o impacto expresivo de un componente sobre otro, supone 
una subordinación. Se combinan elementos para resaltar de manera dominante alguna 
de las diferencias entre los elementos utilizados. Generalmente el área dominante del 
Diseño es el aquél donde está la información expresiva más importante, o punto focal 
que atrae por primera vez. 

  

   a. Dirige la atención del espectador a las partes más importantes de un diseño.  
   b. Cualquier elemento puede dominar siempre y cuando no sea abrumador. 
   c. El Dominio y el contraste se relacionan fuertemente en el Diseño. 
   d. El Dominio en un Diseño Tradicional se encuentra en el punto focal; en los Diseños 
       Creativos se le llama punto de interés. 
   e. Cuando no hay control de los elementos utilizados 

i. La igualdad de atracciones crea competencia entre los puntos de atracción, 
resultando en una falta de unidad. 

ii. Una mayor cantidad de elementos o componentes en un Diseño no siempre 
logra el mejor efecto. 

 
 
    
3. RITMO - Recorrido visual dominante a través del Diseño. 
   El Principio de Ritmo establece una estrecha relación con el movimiento. Es creado por  
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   la cuidadosa colocación de elementos repetidos en una obra de arte para causar un 
   aparente movimiento visual. 
 
   a. Estos elementos repetidos invitan a la mirada del espectador a saltar rápidamente 
       o deslizarse suavemente de uno a otro. 
   b. Esta sensación de movimiento se acentúa a medida que el ojo del espectador se 
       desliza desde una forma a otra. 
   c. El ritmo se crea por: 

i. Repetición de forma, color o texturas en una dirección lineal. 
ii. Gradación. Una secuencia en donde las partes contiguas son similares o 

armoniosas. Técnica más común en el Diseño Tradicional. 
iii. Ubicación de material lineal, ya sea real o insinuada, que guía la vista por el 

diseño, atravesando zonas de tensión. Generalmente utilizado en el Diseño 
Creativo. 

 
 
   4. CONTRASTE - Ubicación en cercanía de características disímiles de un elemento,  
   para enfatizar sus diferencias. Los contrastes fuertes se suavizan con cambios sutiles, 
   entre los dos extremos. Combinación de cualidades opuestas en una relación. Oposición  
   y variedad. Diferencia esencial, que evita la monotonía. 
 
   a. El Contraste agrega interés al Diseño 
   b. El Contraste existe solamente dentro de una característica física (Elemento     

        de Diseño). 
   c. Cuando hay iguales cantidades de texturas, colores, tamaños, formas, etc. 
 se divide el interés, perdiendo así el Dominio. 
   d.  Demasiados contrastes crean confusión en el diseño. 
 
   El Principio de Contraste es uno de los más importantes, muchas veces subestimado al 
   buscar los contrastes simples entre formas y texturas. El buen uso del Contraste es el 
   resultado de un plan concebido y ejecutado para activar los espacios y lograr la unidad 
   a través de los atributos del diseño.  

 
   5. PROPORCIÓN -  Es la relación de medidas armónicas entre las partes 
   componentes de un todo, tanto como la distancia armoniosa entre parte y parte. 
 
   La Proporción en el arte está estrechamente relacionada con el espacio y el área que  
   el artista tiene para crear su diseño. No se refiere a tamaños individuales. 
     
   a. La armoniosa relación entre sí, de todas las áreas que un grupo de componentes crea 

  en un diseño (áreas de color, de texturas, de formas, etc.) 
 

   b. La relación entre el área de Diseño con respecto al espacio total (marco de 
       referencia). 
 

 
   6. ESCALA  - Es la relación de tamaño entre un objeto y otro del diseño. 
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   El tamaño es una relación relativa, ya que las cosas, por si mismas, no son ni grandes 
   ni pequeñas, hasta que se comparan con otras a su alrededor. 
 
   Un componente esta fuera de Escala, cuando existe demasiada distancia entre las  
   variaciones de tamaño. Sin embargo, la escala puede ser deliberadamente dispar al 
   agrupar material pequeño, creando impacto al colocarlo junto a material de mayor 
   tamaño. 
 
 
 
III. LOS DISEÑOS TRADICIONALES EUROPEOS Y 
NORTEAMERICANOS TEMPRANOS.  MEF Pág. 69. 
 
LINEA DEL TIEMPO 

2800 AL 28 AC   Egipto –Grecia 

500 A C a 100 AC China 

28AC al 325 DC  Roma 

350DC al 600 DC Bizantino 

1.400 a 1.600 Renacimiento Italiano 

1.600 a 1.775 Flamenco Holandés, Barroco francés, Rococó Francés, Georgiano 
Temprano Ingles, Coloniales Americanos y Williamsburg 
NEOCLASICO 1.775 a 1.830 Luis XVI francés, Imperio Francés, Georgiano Tardío Ingles, 
Federal Americano 

Siglo XIX 1.837 a 1.901 Victoriano, Temprano, Medio y Tardío Ingles  

Siglo XX: Revolución Industrial/Era Dorada, Art Nouveau, Art Deco    
Principios: Santafereño. 

1. Egipto (2800 A C a 25 AC.) 

El uso de las flores en distintos tipos de recipientes era 
tradición en la cultura egipcia. Las flores eran usadas en los 
templos como ofrendas y en los banquetes decorando las 
mesas con guirnaldas y coronas para los invitados. Los 
diseños eran claros y sencillos usando repetición en 
patrones.  
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2. China (500 A C a 100 AC.) 

El diseño floral oriental se inicia en los siglos IV y V AC, cuando los 
monjes budistas chinos comienzan a colocar flores dentro de jarrones 
alrededor de sus altares. Existe la teoría de que esta forma de proceder 
venía inspirada por el respeto que el budismo profesa por la 
conservación de la vida, así como por el arte de la contemplación y el 
simbolismo floral del confucionismo en las culturas asiáticas. En el siglo 
VI, un pintor, crítico de arte y escritor de renombre, Hsieh No, publicó 
un escrito en el que se establecían seis normas para el diseño floral. 

Desarrollo en Japón 

Sin embargo, fue en Japón donde el diseño floral 
se desarrolló más allá de la simple y rudimentaria colocación de las 
flores en los templos y santuarios. Tomando como base los 
"Cánones de Hisseh No", los japoneses acabaron desarrollando 
diversas escuelas de arreglo floral en la segunda mitad del siglo XV. 
De hecho, el diseño floral oriental también es conocido como 
“ikebana”, palabra que significa "arreglo floral" en japonés y que 
tiene sus orígenes en el siglo VII. En el ikebana, las flores se 
disponen principalmente en tres niveles que representan, en orden 
descendente, el cielo ("shin"), el hombre ("soe") y la Tierra ("tai"). 
El diseño floral se consideraba mentalmente estimulante, hasta tal 
punto que algunos jefes militares japoneses, como Yoshi masa 
(1435- 1490) y Hideyo Shi (1536-1598), lo practicaban como una parte esencial de su 
régimen de entrenamiento. 

Otros tipos de diseño floral oriental 

Otras escuelas de diseño floral oriental son Moribana ("flores amontonadas"), que 
representa jardines en miniatura;  Shoka ("flor tranquila"), que trabaja con diseños 
asimétricos e informales; y  Jiyu-Bana ("estilo libre"), que se origina tras la Segunda 
guerra. 

3. Grecia Y Roma (600 A. D C a 325 D. D C) 

RECIPIENTES: 

Vasos de casa, Botellas, Jarras, Copas y Jarros, Canastas de cerámica. En GRECIA 
Cornucopias y Cestas llenas de frutas frescas. En ROMA usaron grandes Ánforas de 
mármol llenas de hojas y flores arregladas en forma simétrica, y Cestas llenas de flores 
de diferentes colores. 

CARACTERISTICAS ESTILO: 

Simplicidad, simetría de forma. Poca evidencia de flores arregladas en vasos por 
decoración. 
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Grecia: 

Hacían Coronas de Laurel, Guirnaldas sencillas con flores de 
colores claros y le daban importancia a la fragancia. Prefería las 
Cornucopias o grandes Cestos llenos de frutas frescas. Empezó el 
cultivo comercial de flores. 

Roma: 

Hacían Guirnaldas más compactas, entrelazadas de cintas, flores 
más brillantes y perfume más acentuado. Flores arregladas 
sueltas en canastos, con vacios entre las ramas. Cestas llenas de 
flores de diferentes colores. Los Emperadores tenían quienes les 
hacían guirnaldas y coronas. 

MATERIAL DE PLANTA: 

Follajes de Laurel, Hiedra, Acanto, Olivo, Roble, Hierbas aromáticas como Menta y 
Tomillo. Rosa, la flor más popular. Violeta, Azucena, , Iris, Acacia. Peonias, Girasoles, 
amapolas, Lirios, Claveles, Petunias y Coronilla. Cubrían las mesas de los banquetes y 
regaban flores y pétalos de rosa por calles y lagos. Agrupaban Frutos variados 
apretadamente en Cornucopias o Cestos. 

COLORES: Verdes de los follajes, claros y brillantes. 

4. El concepto de los arreglos florales no llegó a Europa hasta alrededor del año 
1000 

Europa pasaba por la Edad Media, en esta época la vida era muy dura y la gente no tenía 
tiempo para recrearse en el placer y el arte. Al salir de este oscuro periodo, las plantas y 
las flores comenzaron a ser más comúnmente utilizados para la decoración. 

Esto fue así, sobre todo en las iglesias y monasterios donde las flores y las plantas se 
utilizan tanto para la alimentación, como para la decoración. Los Arreglos Florales de 
Periodo han sido, y serán siempre, parte de la Historia del Arreglo Floral. Tienen un puesto 
de honor en nuestras Exposiciones de Flores. Estas notas buscan ampliar la variedad de 
Diseños de Periodo que exhibamos en las exposiciones, dada la variedad que podemos 
realizar de cada uno de ellos, de acuerdo con el recipiente y con el material de planta 
seleccionado, tal como se ven en las diferentes pinturas y laminas de cada época. En los 
Diseños de Periodo se debe trabajar con muchas flores, idealmente de jardín.  

 Es importante aprovechar las curvas y formas naturales, los botones, zarcillos, flores a 
medio abrir y abiertas, en una rica mezcla con variedad de tamaños y formas. 
La colocación de las flores en un diseño de Periodo no consiste en alinearlas como 
soldados, sino en colocarlas casualmente, como si estuvieran creciendo. Los artistas no 
dividían el lienzo por mitades iguales entre el recipiente y las flores: su línea horizontal 
estaba usualmente a dos terceras partes del lienzo. El borde del recipiente se suavizaba 
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con material de planta. Así como el artista amaba las flores, los diseñadores debemos 
amarlas y colocarlas de manera que saquemos de ellas su mejor aspecto y visión. 
Son arreglos en los cuales la tercera dimensión es muy importante: se deben trabajar 
igualmente el frente y lados, con colocación de flores también de perfil. 
Los Arreglos de Periodo, como clasificación, incluyen diseños de todas las épocas históricas 
europeas y americanas, información esta que ha llegado a nosotros en pinturas, tapices y 
otras artes y también por la tradición. Estos Diseños son una parte mínima de los grandes 
movimientos decorativos de Europa. 
Todos ellos, excepto el Rococó, empezaron en Italia, se extendieron por Europa y 
finalmente por América. Estos estilos decorativos afectaron cada expresión de arte, forma 
arquitectónica, mobiliarios y la Decoración Floral. Aun cuando el estilo Barroco en Italia 
domino en el Siglo XVII, la mayoría de las pinturas de flores más conocidas son de pintores 
flamencos y holandeses. 
El estudio de la Historia del Arte nos muestra como los arreglos florales tradicionales 
europeos nacieron como “Bodegones” o “Still Life”. Este nombre se dio a este género de 
pintura a mediados del Siglo XVII. Se paso por nombres diversos, tales como “Trompe 
I’oeil”, de los cuales el Florero delante de un arco de Ambrosius Boschaert, 1.620 es un 
buen ejemplo. Fueron populares en el siglo XIV. “Frutagie”, “Bancket”, “Ontbijt”, “Still 
even”. Este último originalmente significaba “Objeto Inanimado” o “Naturaleza muerta”. 
Alemania hablo de “Objetos inmóviles” y en Francia fue donde, finalmente, se unió el 
término “Nature morte”, para pintura de cosas inanimadas y “Objetos Inmóviles”. Los 
objetos tenían un fuerte propósito simbólico. El Ilusionismo, que surge en la Edad Media, 
se convierte en principio importante en la Historia de los “Still life” o “Naturaleza muerta”. 
Debido al dominio español sobre el sur de los Países Bajos, la pintura flamenca y holandesa 
influyo en los pintores españoles. “Naturaleza muerta” y “Bodegón” significan 
exactamente lo mismo. 
 
Mientras Boschaert da preferencia al pintar Naturalezas Muertas a la costosa floricultura 
de la época, para Brueghel, los ejemplares silvestres y de prados son indispensables, junto 
con tulipanes y muchas otras, mas fresas, frambuesas y zarzamoras. 
Los pintores trabajaban con los bocetos de flores y follajes, tomados de la naturaleza, 
toda vez que se ven flores de diferentes estaciones en una misma pintura. Los arreglos 
muestran el concepto de los artistas, sus dibujos de flores, follajes, curvas, rectas, 
muchas veces imposibles en la realidad. Hay mucho del ilusionismo de algunos periodos. 
Algunas veces es difícil identificar flores que usaban como relleno, porque pueden 
provenir de la imaginación del artista. Al hacerlos para Exposición de Flores, se necesita 
que el arreglo exprese el espíritu que dominó durante ese particular periodo de la 
Historia. 
Empleaban numerosos Accesorios, los cuales indicaban la época y los simbolismos 
correspondientes. 
 
 
Estos diseños tenían CARACTERISTICAS similares: 

• Predominantemente Masivos en Forma; 
• Empleaban cantidades de flores de jardín, usadas por sus formas, colores y 

texturas; 
• Se han contado hasta 200 variedades de flores examinando una de estas pinturas; 
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• Empleaban flores sencillas, pocas unidades de cada variedad; 
• Los follajes, en muchos casos corresponderían a los de las flores empleadas, según 

la época: 
• Usaban recipientes característicos del Periodo; 
• En su mayoría eran en forma de Bouquet, casi todos sin centro de interés. No tenían 

agrupación de clases o colores de flores; 
• Muchos se colocaban en el centro y se veían por todos lados. 
 
5. Renacimiento Italiano: (Siglo XV) 
 
RECIPIENTES: 
 
Recipientes de boca ancha como Urnas, Vasos con pedestal de Metal o del mismo 
material. Bronce, Mármol, Vidrio Veneciano pesado. Había recipientes elaboradamente 
decorados. Jarros de Cerámica y Peltre; Frascos de Farmacia y algunos recipientes con 
diseños de flores y otros. En este periodo se introdujeron en Europa las Cerámicas 
Chinas “Azul y Blanco”, las cuales copiaron inicialmente fábricas de Inglaterra y de 
Holanda. 
 

CARACTERISTICAS   ESTILO: 

Impresión de riqueza y esplendor. Es como un renacer de los estilos clásicos de Grecia 
y Roma. Simétricos, diseños poco estudiados, abiertos, con 
algunas flores en grupo apretados, pero no recargados. En 
algunos casos el diseño tiene 2 veces el alto del recipiente y 
en otros la misma altura. Muchos de los floreros del 
Renacimiento eran grandes, altos y en forma de pirámide. 
Otros tenían siluetas de arco o elipse. Diseños bastante 
aéreos, no recargados. 

Las Coronas de la Robbia son típicas de este periodo, 
mezclando flores, hojas, frutas y nueces. En pinturas de 
Rafael, Boticello y otro maestro se ven guirnaldas y coronas 
de flores con y sin frutas. Fue característico el uso de flores secas en sus colores 
naturales, combinadas con frutas tropicales. 

Telas: brocado, damasco, terciopelo, tela de oro lisa o con diseños pequeños en 
colores Carmesí, Dorado, Verde y Azul entre otros. 

MATERIAL VEGETAL: 

Combinaban flores con frutas, nueces y hojas. Emplearon preferiblemente flores 
pequeñas, Narciso, Violetas, Rosas, Iris, Lirios y Jacinto, Claveles sencillos y dobles (no 
Tulipanes ni Peonias). Lilies, Jazmín, Margaritas, Anémonas, primaveras, “Lily of the 
Valley”. En follajes Laurel, Hiedra, Olivo. También usaban hierbas aromáticas, como 
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Menta, Tomillo, Hinojo, Anís y Eneldo, alcanzando su máximo 
nivel a mediados del Siglo XVII. 

COLORES: 

Colores cálidos, intensos, acentuados por colores fríos. 
Brillantes, vividos, contrastantes y en triada, eran los más 
populares de todos. Sin armonía de color especifica entre 
recipiente y flores. 

 

6. Flamenco y Holandés: (Siglos XVII y XVIII) 

RECIPIENTES: 

Copas y Urnas de boca ancha en Plata, Cerámica, Bronce, “Pewter”, Alabastro, Vidrio 
ámbar o verde, Metal (no cobre moderno), Mármol, Piedra, Cerámica blanca decorada 
en celeste. Copas y Vasijas anchas y bajas. Cestos y Utensilios caseros. Muchas veces 
eran pequeños e inconspicuos. 

CARACTERISTICAS   ESTILO: 

Se conserva la mayor cantidad de pinturas de floreros de este 
Periodos, las cuales son arreglos inmensos, magníficos, 
pintados casi con perfección Horticultural. De los Holandeses, 
como los de Peter Brueghel, su hijo Jan Brueghel the Elder, -
-el mas reconocido pintor de flores--, y sus otros hijos y 
hermanos; Ambrosius Broschaert el mayor y el menor; 
Roelant Saverij, Daniel Seghers, Jan de Heem, entre otros. 
De los Países Bajos, como los de Abraham van Beueren, 
William van Aelst, Jan van Huyssum, entre los cuales, Rachel 
Ruisch (1.664-1.750) fue la mejor. Jan Brueghel y Ambrosius 

Boschaert pintaban detalles de flores para cuadros de Rubens. 

Diseño de masa opulenta. Forma Oval, en alguna silueta casi cuadrada. Masificación 
típica de toda clase de formas de flores disponibles. Tamaño de Bouquet 2 o 3 veces el 
del recipiente o aun mas. Fue práctica común la combinación de flores y frutos. 
Simétrico, pero al final un poco menos. Fueron los más grandes y espectaculares de 
todos. En un flamenco no debe haber puntos quietos: el ojo se mueve constantemente 
del tallo arqueado a la flor que cabecea y a la hoja curva; de la flor al recipiente, al 
accesorio y regresa, con un resultado voluptuoso y opulento. Con frecuencia aparecen 
patrones triangulares en la colocación de las flores, nunca una sola área focal. Material 
de planta cae del borde, como festón, sobre la mesa. 
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Accesorios variados, como pájaros y sus nidos, mariposas, insectos, relojes y joyería. 
Instrumentos musicales y de ciencia; libros, decantador de vino. Nueces, castañas, 
frutas. Telas: terciopelo, brocado, lame de oro, gobelinos, damasco, tapices. 

MATERIAL VEGETAL : 

Profusión de Flores, favoritas las redondas, grandes, espectaculares, muchas de bulbo. 
Empleaban toca clase de flor disponible en la época. Flores colocadas de lado, salidas 
hacia adelante o mostrando la espalda. Flor grande arriba en la cúspide; cada flor 
aparecía en su mejor estado y presentación. Primeros en combinar flores y frutas 
verticalmente en los arreglos. 

Follaje incidental, principalmente el pegado a las flores; Coleo, Ruibarbo. La Centifolia, 
o Rosa Col fue la preferida del Renacimiento, junto con los diferentes tipos de Tulipanes. 
Rosas, Jacinto, Malva Real Hortense, Peonias, Iris, Anemonas, Ranúnculos, amapolas, 
Amapolas, Narcisos, Fresia, Campanillas, Mastuerzos, Zinnias, Margaritas, 
Crisantemos, Hemerocallis, Azucenas, Lirios, Pensamientos, Dalias, Marigold, Celosía, 
primaveras, Lupinos, Girasoles, Digitales, sencillos y dobles, Lirios. 

En Fruto, Uvas, Limones, Naranjas, Granadas, Duraznos y en Vegetal, Alcachofas, 
Repollos, Zanahorias. Empleaban en ocasiones Frutos y Follajes deformados. 

COLORES: 

Ricos, variados, los colores de las joyas. Ricas combinaciones de 
Tonos y Sombras acentuados con tintas. Contraste de colores y 
texturas. Valores medios a oscuros iluminados con algunos 
Blancos y Rosados. Amarillo limón, Amarillos fuertes, Naranja, 
Marrón, Bermellón, Rosado, Melocotón, Verde Manzana y Verde 
Salvia, Azul Cobalto, Rojo Vino, Rojo ladrillo, Purpura. 

Empleaban armonías vibrantes de color, con predominio de 
colores cálidos en muchos. El ojo pasa consistentemente de Rojo 
a Blanco a Amarillo. 

7. Francés en general: (1.643 a 1.815) 

Son diseños inspirados por el Monarca Reinante en el Periodo, sus favoritas y la 
Corte. 

Todos tenían forma de bouquet con variaciones. Poco pensamiento dado al diseño, sin 
centro de interés ni agrupaciones de colores. Fueron los menos pesados de los Diseños 
de Masa Europeos. Las Rosas permanecen como favoritas y en algunos casos la Flor 
de Lis. 
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Están divididos en 4 Periodos principales: 

i. Barroco Francés (LUIS XIV): (Siglo XVII, 1.643 a 1.715) 

RECIPIENTES: 

Los recipientes eran grandes, elegantes y aun enormes en algunos casos, pero estaban 
en escala con los arreglos. Vasos altos, Compoteras, Urnas, Ánforas de Alabastro, 
Bronce, Plata. Cristal (no cortado). Canastos para frutas decorados en oro. Cornucopias 
y Centros de mesa de diferentes materiales. Platos de cristal con pata de metal. 
También se usaron algunas Porcelanas orientales. 

CARACTERISTICAS ESTILO: 

La corte de Luis XIV era la más brillante de toda Europa. Luis XIV fue gran patrono de 
arquitectos paisajistas en los jardines de Versalles. 

Le pintaron cuadros Nicolas Robert, Jean Baptista Mannoyer y Charles le Brun (quien 
fue uno de los decoradores de la Corte, en jardines y flores) entre otros, los cuales 

pintaron con mucha gracia y mas aire que los italianos. 

Arreglos Simétricos, forma Oval o Circular, más altos que 
anchos. Estilo poderoso, robusto, masculino, pesado, rico. 
Formas variadas de Flores grandes colocadas hacia afuera en 
el Diseño; Flores y Frutas sobre los bordes de los recipientes. 
Escogen flores de colores diferentes y en gran cantidad, 
colocando sobre todo las más bellas en la cúspide y en el borde 
del bouquet. 

Al principio se hacía diseños simétricos, especialmente en 
Urnas altas en los jardines, como vemos en muchos tapices. 

Esa simetría se descarto en algunos, al tiempo con otras restricciones del Renacimiento. 
Empieza la línea Hogarth, especialmente en la parte interna de los diseños ovales, en 
las curvas propias de los Diseños Barrocos. 

El efecto total era impresionante, impactante, dinámico y masculino, pero tenían 
gracia. No había restricción de color, eran arreglos llenos de color, la mayoría en valores 
medios y cálidos, pero suficientes para brillar. 

Estos arreglos se colocaban por contraste, contra fondos verde, azul y purpura, fríos o 
gris. Las texturas eran variadas y exquisitas en flores, frutas y telas. 

Accesorios de frutas, figuras, joyería, conchas, espejos de mano, candeleros, estatuas 
o bustos de mármol, relojes, joyeros. 

MATERIAL VEGETAL: 
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Flores grandes, conspicuas, variadas y algunas variegadas, 
combinadas con algunas pequeñas y con Frutas. Rosas, 
Colombinas, Boca de Dragón, Miosotis, Acacias, Ageratum, 
Dalias, Fucsias, Lilas, Jacinto, Amapolas, Violetas, Lirios de 
diferentes variedades, Hortensias, Alelíes, Tulipanes, Lupinos, 
Definíos, Pajaritos. Cyclamen, Claveles, Anemonas, Peonias, 
Narcisos, No me olvides. 

Empleaban hojas impactantes, tales como Acanto, “Cana”, 
Peonia, y Uva, las cuales añadían fuerza a los arreglos. 

Se usaban Frutas solas o en composiciones con hojas y Flores. 

COLORES: 

     Escoja flores de colores diferentes y en gran cantidad, alterne los  colores para hacerlos 
     resurgir por los contrastes y coloque, sobre todo, las más bellas en la cúspide del 
     bouquet.  Gran variedad de colores, pero con una mezcla de Blancos para resaltarlos.  
     Oscuros o vividos más que pastel. Carmín, Rojo, Oro, Crema, Azul cobalto,  
     Verde limón, Salmon, Lavanda, Purpura y muchos más. 
 

   ii. Rococó Francés (LUIS XV): (1.745 a 1.764) 
Época de Madame Pompadour (1.745 a 1.764) 

RECIPIENTES: 

Urnas, Ánforas, frecuentemente con manijas pintadas o talladas; 
vasos, bolsillos de pared, Vasos de 5 dedos, Copas y Canastas 
altas y bajas, Cornucopias, Fruteros y Vasos con base de Plata, 
Prismas de Cristal. Floreros, Compoteras y Jardineras de 
Porcelana de Sevres, Desder, Meissen, estilo chino. Bisque 
(bizcocho) y Cerámica fina. Ánforas de Alabastro, Plata y Cristal, 
Cristal Veneciano, Vidrio, Cisnes de Cristal. Conchas reales y de 
Porcelana. Delfines sosteniendo conchas y Cupido sosteniendo 
platos. Las Colecciones de “Chinoiseries” se deben a Madame 
Pompadour, la cual obtuvo subsidios del Rey para la fábrica de 
“Sevres” en la cual se producía gran cantidad de porcelana, 
incluidos Vasos de brillantes colores, pintados a mano, con 

escenas y diseños florales en variados tamaños y figuras. 

CARACTERISTICAS   ESTILO: 

El periodo Rococó (Roca y Concha) (“pebble work: “rocaille” rocalla, como derivado) se 
extendió por la Francia rural y se convirtió en muy influyente en las provincias. También 
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se extendió por la mayoría de Europa y las Américas. Expresaba feminidad, alegría, 
encanto. Decoración con flores y elementos curvilíneos algo recargada. Elegancia clásica, 
con menos flores que en periodos anteriores. Se considero el más característico de los 
franceses. Jan van Huysum (1.672-1.749) fue muy famoso por sus cuadros de floreros 
Rococo. 

Arcos graciosos forman las líneas dominantes de diseños en forma de Bouquet, no siempre 
tan simétricas.  Los vasos se colocaban algunas veces descentrados. Diseños más altos 
que anchos en recipientes altos, estilizados, o arreglos con igual alto en el material de 
planta que el recipiente cuando estos son bajos. Sin centro de interés ni agrupación de 
clases de flores.  A veces se veían los tallos de las flores. Empleaban unas pocas flores 
grandes, pero muchas pequeñas, de punta, enredaderas o helechos, que daban aire a los 
arreglos. Las flores se agrupaban sueltas, dejando que las cabezas sobresalgan algo, 
dando al conjunto aire y liviandad. No debe haber masificación del material de planta. Las 
flores deben respirar, tener su espacio. 

Usaban accesorios elegantes, delicados y femeninos en color y carácter, tales como 
espejos de mano, abanicos de encaje; figuras delicadas y pájaros de porcelana; mascaras; 
antifaces, marcos finamente bordados, candeleros y velas; libros pequeños, frascos de 
perfume; bomboneras de plata o porcelana, miniaturas, ángeles barrocos de madera 
dorada. Objetos de arte y de uso diario. 

Telas de seda, raso, terciopelo, tafetán, tapices bordados. 

MATERIAL VEGETAL: 

Emplean menos flores que en los periodos previos con apariencia fresca, delicada, túrgida. 
Flores delicadas, livianas, con textura de papel y crespas, se colocan sueltas. La condición 
de las flores y el Material de planta son muy importantes en este periodo. 

Empleaban unas pocas flores grandes como Peonias, Tulipanes, Rosas abiertas, pero su 
peso lo alivianaban con flores delicadas, aéreas, en forma de espiga, zarcillos de 
trepadoras colocados en forma graciosa, frondas de Helechos delicados y similares y 
cariadas flores pequeñas. 

Pensamientos, Rosas, Violetas, Lilas, Tuberosas, Tacones, Colombinas, Pajaritos, Fucsias, 
Definíos, Alelíes, Hortensias, Miosotis, Anemonas, Ranúnculos, Ciclamen, Escabiosa, 
Primaveras, Narcisos, Dafodils, Iris, Lirios y Flores de arbustos florecidos. 

Elaboraban pirámides de Frutas para colocar en mesas. 

COLORES: 

Sutiles, pálidos, refinados, armónicos, en combinación con Amarillo; contrastes, menos 
de Azul, Violeta y Rojo. Colores más claros y pastel que en el Barroco y texturas más 
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finas. Un color dominante. Armónicas análogas o monocromáticas con un color dominante. 
Favoritos Rosa Pompadour, Rosa viejo, Melocotón, Durazno, Albaricoque, Blanco, Lila, 
Azul Sevres, Beige, Verde Seco, Sagé, Turquesa. Naranja suave y pálido, Rosados, 
Amarillo claro y todos los colores delicados. 

 

iii. LUIS XVI: (1.774 a 1.793) Neoclásico, Maria Antonieta 

RECIPIENTES: 

Los mismos del Rococó, pero con marcada preferencia hacia las Urnas y Ánforas altas y 
delgadas para las ocasiones importantes. En o con colores dorados. Muy de moda 
porcelanas Wedgwood, Chelsea. Muy populares recipientes de formas griegas y romanas, 
incluyendo vasijas ovales o en forma de bote, como lámparas griegas. ALABASTRO, 
Mármol, Vidrio opaco, Plata, Bronce, Estaño u Hojalata pintada y Cerámicas finas. Una 
Urna pequeña, lisa, de Alabastro blanco es un recipiente típico para este periodo. 
 
CARACTERISTICAS ESTILO: 

El movimiento Neoclásico inspirado en el descubrimiento de las ciudades de Pompeya y 
Herculiano, hizo que el Clasicismo de Grecia y Roma reemplazara al estilo Barroco en gran 
parte de Europa. 

Los arreglos de esta época fueron afectados por dos tendencias: la Clásica de Luis XVI y 
la Femenina de Maria Antonieta. James Neilson diseño finos motivos florales en tapices 
para la Corte. 

En la Época Clásica, arreglos de líneas rectas y balance simétrico, rígidos, tomaron el lugar 
de las curvas asimétricas. Frecuentemente restringidos en color, preferían “Hues” grisados 
y valores claros, con dominio de colores fríos. 

Tenían algunas de las mismas características que se ven en los arreglos de mitad del siglo 
XX, con centro focal en algunos, y transición de la densidad del centro a los exteriores 
claros y de las formas grandes centrales a pequeñas en la punta y los lados.  Siluetas 
redondas, ovaladas, en rombo. 

En esta época se desarrollo el interés por la decoración de interiores domésticos y 
pequeñas decoraciones florales tipo bouquet, iniciadas con Madame Pompadour. 

En la época femenina, los arreglos tenían apariencia natural, sin área focal marcada, con 
caídas de hiedra a los lados, tomando el bouquet proporcional más reducido y gracioso. 
Arreglos bellamente pequeños, altos algunos, delgados y con aire, delicados, elegantes y 
femeninos. 
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Accesorios: figuras Dresden o Sevres, abanicos, antifaces, candelabros o candeleros, 
pequeños ramos de flores atados con cintas, relojes ornamentales, tabaqueras de esmalte 
o porcelana. 

Telas: tafetán, seda floreada, terciopelos, raso. 

MATERIAL VEGETAL: 

Los materiales de planta eran muy variados, pero en muchos sobresalen los favoritos de 
los antiguos: Laurel, Hiedra, hojas de Roble, Granadas, Higos, Membrillo, Rosas, 
Anemonas y Flores de bulbo. Flores relativamente pequeñas, botones en cantidad, 
Alvarinas, Doncenones, Lilas, Acacias, Ageratum, Begonias, Cyclamen, Camelias, 
Delfinios, Azucenas, Fucsias, Iris, Jazmines, Hortensias, Lirios, Junquillos, Marigold, 
Petunias, Peonias, Amapolas, Pensamientos, Tulipanes, Salvia Azul, Alelí, Violetas, Hojas, 
tallos y Zarcillos de Uva. 

No había una marcada diferencia con el periodo anterior en las clases de flores empleadas. 
El material de planta debe corresponder a la época: Clásica o Femenina. 

COLORES: 

Dominantes los colores delicados, suaves, grisados, fríos, iluminados por colores dorados 
en recipientes y accesorios. Favoritos de Maria Antonieta eran: Turquesa, Azul profundo, 
Sevres, Palo de Rosa, Rosado, Gris perla, Verde salvia. Empleaban sombras mas grisadas 
y ligeramente más oscuros que los empleados en el Rococó.  

iv. Imperio (1.799 a 1.815) 

Napoleón 

RECIPIENTES:  

Pesados, usualmente de Metal, Mármol o Porcelana; Urna de Metal con base columna. 
Urnas Romanas colocadas en pedestales altos. Urnas, Ánforas y Vasos de formas Clásicas 
decorados con paisajes pastoriles, o con retratos y frecuentemente adornados con dorado. 
Recipientes de Alabastro, Plata, Oro, Bronce, Bizcocho. Cestas de Porcelana con los 
costados calados. Vaso de Opalina en forma de tulipán. Vasos de la época con aberturas 
pequeñas. Cornucopias. 

CARACTERISTICAS ESTILO: 

La revolución Clásica incluye el estilo Imperio, pero es diferente del Neoclásico. Estilo 
masculino, pomposo, militar, dramático, grande y pesado. Se empleaban libremente los 
motivos romanos, griegos y egipcios. Estilo desarrollado por los arquitectos Percier y 
Fintaine. Pierre-Joseph Redouté y Jean-Louis Prévost pintaron arreglos florales en la 
época. 

Decoraban con Guirnaldas y coronas. Por primera vez un hombre domina absolutamente 
una época: Napoleón. 
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 Los arreglos de esta época fueron más compactos, pero menos masivos que los de los 
periodos anteriores franceses, con líneas más simples y fuertes contrastes de color, con 
texturas variadas, fuertes, ricos. Usualmente en forma de Pirámide o Triangulo, muy altos 
y a veces algo livianos, sin centro focal. Emplean líneas simples, con balance formal de 
masa. Combinaban formas lanceoladas con redondas, complementadas por caídas 
agraciadas a los costados y la línea subordinada al color. Mármol, ónix y columnas de 
mármol colocadas bajo Ánforas y Urnas con flores. 

Accesorios:  

Miniaturas, generalmente de Napoleón, bustos y estatuas de mármol o bronce, relojes 
ornamentales. Objetos de arte egipcio o romano mostraban las campañas de Napoleón. 
Candeleros o candelabros de diferentes materiales. Frutas y Flores como accesorios. 

Telas: 

Terciopelo, sedas lisas o con diseño, tafetán, raso. 

MATERIAL VEGETAL: 

Rosas, combinada con formas lanceoladas y redondas. Follaje como el Laurel se usaba 
como fondo de grandes masas de Rosas o Peonias. 

Materiales de líneas simples; Frutas clásicas como Granadas, Uvas, Higo, Membrillo. 
Dalias, Zinnias, Peonias, Hortensia, Tuberosa, y demás redondas y lanceoladas. 

COLORES: 

Los colores eran fuertes, oscuros y contrastantes, muy vivos. Los preferidos de 
Napoleón eran Rojo, Verde, Dorado, Purpura y Purpura real, Amarillo, Verde botella, 
Negro y valores grisados de los periodos franceses anteriores. El Blanco era considerado 
el más elegante de los colores. 

8. INGLATERRA: 

i. Georgiano: (1.714 a 1.820) 
General a los dos períodos: 

RECIPIENTES:  

Porcelana Wedgwood, Urnas de plata. Vasos de Cristal, Porcelana delicada, Alabastro con 
y sin pata. Centros de mesa, Copas de boca ancha, Cálices. Frascos de Farmacia, Bolsillos 
de cerámica decorados con caras y escenas. Compoteras. Recipientes Chinos Lowestoft, 
Delftware, Staffordshire, Plata de Sheffield, Waterford, Capo di Monti. 

 

CARACTERISTICAS    ESTILO: 
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Diseños de equilibrio formal, simétricos. Triangulares, elegantes y formales. De masa, 
menos finos que los franceses. Repiten el color del material de planta con accesorios. 
Flores sobre la mesa, al lado, figuras de Francia e Italia. Figuras, tazas y caballos de 
porcelana China. Tinteros, candeleros de plata y cristal con prismas. Tabaqueras, espejos. 

MATERIAL VEGETAL: 

Frecuente material de planta de un solo tipo, un color con sus variaciones. Dignifico el uso 
de flores horticulturalmente perfectas. Las flores conservan su belleza individual en el 
arreglo. Material de planta de acuerdo con cada periodo: Rosas, Anemonas, Gypsophilia, 
Claveles, Azulinas, Dalias, Lirios, Gladiolos, Jacinto, Iris, Margaritas, Aleli, Pajarito, 
Marigold, Pensamientos, Petunias, Salvia Azul, Boca de dragón, Estatice, Tulipanes, otros. 

COLOR: 

Armonías suaves, muchas veces monocromáticas: un color con sus variaciones. El Blanco 
era considerado muy elegante: todo Blanco o Blanco contrastado con tonos cálidos. 
Usaban Verde Chelsea, Azul Wedgwood y Cobalto, Amarillos, Lila, Terracota, Cobre, 
Mandarina, Salmon, Melocotón y Rosado entre otros. 

ii. Georgiano Tardío: (1.760 a 1.820) 

Es el periodo Neoclásico en Inglaterra, en el cual influyo mucho el arquitecto Robert Adam. 
Sheraton and Hepplewhite diseñaron mobiliario en la misma tradición. Angela Kaufman 
pinto canastas clásicas de flores y guirnaldas para decoración. 

Los recipientes tenían distinción. El ceramista Josiah Wedhwood los hizo con formas 
clásicas y los terminaba con bellos lustres. Urnas altas, elegantes, ovales, elípticas o 
recipientes con pata en forma de bote y Canastas, eran las favoritas. Recipientes de Plata 
eran populares. 

Floreros más delicados y ligeros influenciados por el Rococó Francés: altos, delicados, 
finos, simétricos, pálidos, fríos y elegantes. Menos ponderado y dignificado que el 
Temprano. Diseño más abierto, con más líneas en arco, pero sin llegar al crespo del 
Rococó. 

Uso de material de planta más delicado. Se veían con frecuencia arreglos con una sola 
clase de flor. Caen flores sueltas sobre los bordes del recipiente. 

Empleaban colores más delicados y con frecuencia se hacían diseños todos Blancos, el 
cual era considerado muy elegante. Tonalidades profundas de Purpura, Azul y Verde, con 
clave de color baja. Armonías suaves y muchas veces monocromáticas, iluminadas con 
escarlata, amarillo, blanco y rosado 

 

iii. Victoriano: (1.830 a 1.901) 

RECIPIENTES: 
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Los Victorianos usaron sus habilidades para hacer una amplia gama de recipientes, e 
importaron de Oriente. Se uso mucho el vidrio con Etching, dorado, lechoso, pintado, 

coloreado y esmaltado; soplado, cortado, moldeado y prensado en gran 
variedad de figuras y formas. Vasos tradicionales como Urnas, Ánforas 
en Mármol, Alabastro, Metal, muchos de ellos basados en diseños del 
Renacimiento italiano. Porcelana pintada a mano, Hierro Forjado, 
Compoteras enrejadas, Vasos con cuerpo redondo o en forma de 
trompeta en la base, incrustados en oro. Recipientes adornados, 
dorados. Recipientes con figuras Barrocas, Rococó y Neoclásica se 
hicieron en Cerámica. Vasos orientales. Botellas, Jarras, Canastas de 
plata. Cornucopias solas o sostenidas por una mano fueron populares. 
Recipientes profusamente decorados y dorados, generalmente con patas 
o bases. Urnas y Centros de mesa altos, con la parte superior abierta 
hacia afuera, se hacían en hierro fundido pintados de blanco o de colores 

brillantes. Arreglos en recipientes de Belleek, Haviland, Tiffany Fabriles y otros, se lucían 
con Terciopelo, Felpa y Brocado drapeados, abombados. 

 

CARACTERISTICAS ESTILO: 

En este periodo se hicieron muy populares plantas y flores para decoración de interiores 
seleccionadas por sus colores y su substancia, tales como Aspidistra, Ficus Elástica, 
Cineraria, Tulipanes, Pensamientos, etc. Fue el periodo de máximo interés en Horticultura 
y Arreglo Floral. Este fue valorado por su contribución estética, por ser “moralmente 
edificante”, por estar al alcance de pobre y ricos y por su espíritu romántico, nostálgico, 
complaciente, pero cálido y tierno. Nació el arreglo floral como profesión. 

Esta época comprende gran cantidad de estilos y actitudes sociales diferentes, Este 
periodo del Siglo XIX, en general, es considerado de mal gusto. No prevaleció un estilo 
definido, pero se copiaron y se combinaron muchos. Ciertas características de esta eran 
romántica, sin embargo, surgen en una moda definida, si no es un estilo propio. Los 
arreglos victorianos eran diferentes de los hechos en el continente en esos tiempos. 

Muchos tenían las flores alambradas, como en los “Tussi-Mussi”, bouquets de la época, 
llevados en la mano por las damas victorianas. Eran pequeños, circulares, con círculos 
concéntricos, perfectos colocados de acuerdo con el color y la variedad de flor, con muchas 
flores pequeñas. Se bordean con algún tipo de follaje, volantes de encaje de tela o de 
papel y se colocaban en una especie de soporte para bouquet de porcelana, metal precioso 
o loza esmaltada. Como cada flor tenía su significado, los Tussi – Mussi llevaban su 
mensaje. Ej: los Corazones Sangrantes (Bleeding Heart) decían amor. Los vemos hoy, 
modificados, en los bouquets de las novias. 
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Los arreglos tenían generalmente una figura rígida, simétrica, pero preferían en algunos 
el Balance asimétrico. Generalmente circulares, pero algunos casi triangulares. Eran 
opulentos y de Texturas finas. Bienes terminados por todas partes. No eran bien 
proporcionados, siendo usualmente más anchos que altos. Compactos, hermosos. 

Victoria favoreció estilos sobrios hasta la muerte del Príncipe 
Alberto. Arreglos de masa que van volviéndose más y más 
compactos, perdiéndose la belleza individual de la flor, dando un 
efecto pesado y sin aire. Sin restricción y organización de los 
materiales de planta. Usualmente tenían varios centros de interés, 
de manera que el arreglo no estaba unificado en diseño, con efecto 
como salpicado por la colocación casual de flores conspicuas, 
llamativas. Deben tener contraste de tamaños y siluetas, 
colocadas sin programación especial. 

Texturas ricas, pesadas en flores y telas. Seleccionaban flores y recipientes adecuados a 
las distintas ocasiones. 

Ya se trataba el tema en revistas: Julia Bervall desaprobó en sus artículos las flores muy 
perfumadas como Gardenias, Estefanotes y Jacintos, etc. Así como el uso de muchos 
colores variados en un arreglo y aprobaba la efectividad de flores Blancas mezcladas con 
Verde. “Godey’s Lady’s Book, Harper’s Weekly” y “Currier & Ives” presentaban en sus 
laminas otro tipo de arreglo Victoriano: casual, de composición plumosa y sobria, que 
mostraba las líneas naturales de las flores y en el cual se expresaban distintos 
sentimientos, Ej.: lagrimas, con las fucsias colgantes. 

Hacían arreglos de flores artificiales y materiales secos, con hojas esqueletizadas, 
considerados tan preciosos, que los protegían colocándolos debajo de una campana de 
vidrio. 

MATERIAL VEGETAL: 

Los materiales de planta eran muy numerosos, prefiriendo texturas ricas, aterciopeladas 
y contrastes fuertes de color. Especialmente les gustaban flores grandes, abiertas; 
variegadas en Tulipanes rayados, Camelias y Azucenas salpicadas, Anemonas con “gran 
ojo”, Pensamientos bicolores y Geranios raros. Se buscaron nuevas formas de flores, tales 
como Digitales, Dicentra (Bleeding Heart), Pasionarias, Amaranto y Fucsia. Eran favoritas 
flores grandes solidad, como Rosas, Dalias y Peonias. Usaban cantidad de flores, 
favoreciendo las de pétalos gruesos y carnosos. Camelias, Cresta de Gallo, Azucenas, 
Dalias, Gardenias, Tuberosas, Tulipanes, Claveles, Cinerarias, Azulinas, Margaritas, 
Fresias, Heliotropos, Geranios, Jacintos, Jazmín, Rosas, “Phlox” y muchas más. También 
usaron muchas flores y hojas secas.  

Se consideraba esencial incluir follaje en todos los arreglos. Helechos. Hiedra y Helechos 
se colocaban para terminar los bordes de los vasos. Emplearon incluso pastos silvestres 
y granos. 

Raramente se utilizan las Frutas como parte del arreglo y cuando se usan, se colocan en 
fruteros laterales, o, en Hojas de Parra de porcelana o Centros de mesa. 
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COLORES: 

Victoria siempre favoreció colores oscuros hasta la muerte del Príncipe Alberto, tales como 
Dark Carmison, Mulberry, Mustard, Magenta, Purple, Royal Blue, Brown Bermellón, Verde 
fuerte, Amarillos. Preferían fuertes contrastes de color sin armonías o patrones de color 
prefijadas, ni agrupaciones de colores. Cafés pesados, Purpura oscuro, Lavanda, Naranja, 
Amarillos, Rojo, Blanco. 

En muchos predominaban colores fríos, con énfasis en ricos Purpuras y Magentas. Fueron 
populares por un tiempo arreglos todos Blancos. La gran variedad de Valores usados los 
hacía aparecer muchas veces como cubiertos de manchas o salpicados. 

Períodos Victorianos: 

Comprende 3 Periodos: 

i. Victoriano Temprano: 

Mostraban influencia francesa predominante y las texturas en recipientes y figuras eran 
delicadas. Diseños de colores claros y todo Blanco. Colores generalmente ricos, aun 
cuando usaban algunos pasteles. 

ii. Victoriano Medio: (1.850) 

Es el periodo más conocido. Mostraba la subida al poder y la riqueza de las clases medias. 
Empleaban recipientes muy elaborados; poca restricción. Flores apretadamente 
masificadas perdiéndose la belleza de las flores individuales. Se desarrollo la forma circular 
más ancha que alta, con flores con tallos cortos, con el ancho mayor que el alto, o aun, el 
alto del material de planta menos que el del recipiente. 

No había ninguna segregación de colores, los cuales eran fuertes, brillantes, de texturas 
aterciopeladas. 

Usaban grandes cantidades de accesorios. En esta época ya colocaban material seco o 
artificial en urnas de cristal  

iii. Victoriano Tardío: 

Recipientes más pesados y adornados; Centros de mesa dobles y triples, Cornucopias 
sostenidas por una mano. Floreros de formas rebuscadas, con muchos adornos y 
generalmente con patas o bases. Colocaban flores únicamente en recipientes creados 
especialmente para ellas. Diseños más recargados, menos artísticos. Predominaban los 
colores grisáceos acentuados por manchas de colores brillantes. 

Usaban muchos accesorios, prácticamente cualquier objeto de la época, incluyendo 
insectos, pájaros disecados  

Decae el uso de flores frescas, las cuales son reemplazadas por flores y frutas artificiales, 
con plumas, caracoles, mostacillas  
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9. Diseños “EARLY AMERICAN” 

Diseños de Periodo Americanos 
i. Colonial Americano: (1.607 a 1.720) 

RECIPIENTES: 

Recipientes utilitarios, Canastos solos, con su tapa, Cerámicas, Copas de madera, de 
piedra. Delft, Porcelana China, Vidrio opaco. Jarros cerveceros, Jarras, Calentadoras de 
agua, Vasijas con tapa. Teteras de peltre opaco, cobro, bronce, cerámica. Ollas de barro 
cocido, de hierro, Botellas de vidrio. 

CARACTERISTICAS ESTILO: 

Estilo de transición del Renacimiento Ingles Tardío, traído por los humildes y religiosos 
Pioneros, la mayoría de clase media. Su religión les pedía simplicidad y restricción en todo. 

Cultivaban jardines medicinales y utilitarios. Arreglos con espíritu pionero, fuerte, frugal, 
en ramilletes sencillos e informales, en forma de bouquet, simples, pero con encanto. Eran 
de colores complementarios con fuertes contrastes de color. Mezclaban Flores y Hierbas 
aromáticas, como Menta y Geranio aromático. Mezcla de material de planta con influencia 
europea. Texturas rusticas. 

Decoración, solidez, humildad, naturalidad y color son ideas para expresar en estos 
arreglos. Típicos centros de Mesa combinando Frutas, Verduras y Nueces como 
decoración de Acción de Gracias. El primer arreglo americano fue el Tussi-Mussi, 
ramillete con mezcla de flores y de hierbas aromáticas, todo amarrado con una especie 
de paja de colchón. 

Telas como Chintz, Bordadas e impresas de India. Empleaban algo de accesorios, 
diferentes de los europeos, por el comercio que tenían con las Indias, trayendo objetos de 
Persia, India y China. 

MATERIAL VEGETAL: 

Empleaban el disponible en el Campo, Bosque o Jardín. Generalmente usaban hierbas 
aromáticas, como Menta, Malvarrosa, Romero, Geranio Aromático. Botón de Oro, Áster, 
Pensamientos, Lupinos, Peonias, Amapolas, Verbenas, Siemprevivas, Digitales, Marigolds, 
Rosas silvestres y otras. Azulinas, Crisantemos, Mastuerzo, , Romero etc. Hierbas, Pastos, 
Helechos, Hojas de Maple, Frutos y Flores de frutales. Centros de Mesa combinando 
Frutas, Verduras y Nueces. 

COLORES: 

No tenían armonía estudiada de color, empleando generalmente cálidos. Colores 
complementarios, mezclas informales, con fuertes contrastes de color. Favoritos Rojo 
bermellón, Rojo laca china, Rosado, Azul Delft, Lavanda, Morado, Naranja, Amarillo, 
Azafrán, Amarillo colonial, Verde manzana y Marrón. 
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ii. Colonial Williamsburg: (1.720 a 1.780) 

RECIPIENTES: 

Estilo Inglés, empleando mucho los de estilo Georgiano en forma de Urnas clásicas, hechos 
en Porcelana, Plata, Mármol, Bronce, Alabastro, Pewter, Muchos de boca ancha. 
Recipientes de 5 dedos, Compoteras, Centros de mesa, Cornucopias. Recipientes de Plata. 
Vidrio, Spode Lustre, en soportes. 

CARACTERISTICAS ESTILO: 

Influenciados por el Rococó francés, pero menos sofisticados y formales y rígidos; 
influencia georgiana pero menos formal. Tienen diversas influencias, según las que 
recibieron las diferentes regiones del país. Arreglos con 
efecto de elegancia, majestuosos, con espíritu de 
imponente dignidad, copiados de las minas de la época. Silueta 
de Abanico, Triangular, Rectangular. El alto del arreglo 
variaba desde 1 a 4 y hasta 5 veces el alto del recipiente. 

Flores ligeramente agrupadas en la parte superior, 
apretadamente agrupadas hacia el borde del recipiente, las 
cuales con frecuencia caían abajo del borde, aun casi 
tapándolo completamente. Flores y Hojas formaban arcos 
agraciados a ambos lados del recipiente. Algunos usaban Vasos 
elaborados, con la tapa como accesorio. Son algunos de los 
arreglos más bellos entre los diseños de masa de Periodo.     

Telas pesadas y elegantes como Damasco color vino y Brocados chinos en invierno. 
Algodones de India de colores brillantes y Linos en verano. Había solo en flores secas. 
(Esto no se puede hacer en Exposición, salvo que el programa lo pida) 

Accesorios de Europa y América en cerámica, porcelana, peltre, bronce, plata, vidrio muy 
variados. 

MATERIAL VEGTAL: 

Usaban flores nativas silvestres, pastos y flores de Jardín, con adición de unas pocas 
piezas de trigo y cebada; con agrupación liviana de flores en la parte superior y más 
apretadas hacia el borde del Recipiente. Frutas y Flores se usaban puestas en la mesa 
como accesorios. Mismo material de planta que en francés o Georgiano del Siglo XVIII de 
acuerdo con el estilo seleccionado. 

Posiblemente en esta época empezaron a secar flores frescas para el invierno, para hacer 
los mismos diseños, pero secos 

COLORES: 

Azules y Verdes son los más característicos, con pasteles y “Hues” más profundos. 
Favoritos: los mismos del Rococó francés o el georgiano. 

iii. Federal: (1.780 a 1.830) 



41 
 

RECIPIENTES: 

Predominio de Vasos de forma clásica. Eran variados: Centros de mesa, canastas, Urnas 
altas con pata, Vasos ovales, Jarros, Cornucopias, Copas bajas y altas con patas de 
Vidrio, Plata o Porcelana. Copas chinas, enfriadores de vino. Vidrio prensado, Paul 
Revere, Wedhwood, Plata de Sheffield, Lusterware. 

CARACTERISTICAS ESTILO: 

George y Martha Washington eran innovadores. El 
presidente introdujo nuevas foráneas y la Primera Dama 
el Arreglo Flores Formal. Reflejan el estilo francés 
Imperio, majestuoso y orgullosamente patriótico. Mas 
altos que anchos y mas angostos. balance formal. 
Simétricos, masivos, pero no tanto. Realza la belleza 
individual de las flores. Flores colocadas sobre el borde 
del recipiente, con menos curvas que el Rococó. 

MATERIAL VEGETAL: 

Flores nativas, cultivadas. Anemonas, Aster, Claveles, 
Dalias, Definíos, Crisantemos, Azucenas, Miosotis, Iris, 
Fucsias, Gladiolos, Jacinto, Iris, Pajaritos, Margaritas, 
Marigold, Daffodils, Rosas, Boca de dragón, Tulipanes, 
Ababoles, Ranúnculos, primaveras, Salvia azul, 
Pensamientos. Flores de árboles frutales, Frutas 
combinadas con Flores. 

COLORES: 

Eran más importantes las armonías de color que los contrastes. Colores variados en 
algunos. Azul  Wedgwood, Cobalto y Worcester, Verde Adam y otros, Rojo Chino, Cereza, 
Vino, Rosado, Amarillo limón, Terracota, Purpura, Lavanda. 

iv. Victoriano Americano (Siglo XIX) 1800-1920 

RECIPIENTES: 

Todos los correspondientes a los periodos Victorianos, Comunes Vasos en forma de 
trompeta en la base, incrustados de Oro. 

CARACTERISTICAS DE ESTILO: 

Las del Victoriano Europeo, con uso de profusión DE FLORES EN RECIPIENTES 
ADORNADOS. Arreglos más anchos que altos, masificados, en colores fuertes. Para el final 
de la época los arreglos sufrían de sobre simplificación: era común un vaso de cristal 
cortado con una docena de Claveles y un poco de Espárrago. Con frecuencia un arreglo 
todo Blanco. purpura, magenta o azul oscuro 

COLORES: 
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De acuerdo con la época. Frecuentemente todo en Blanco. 

MATERIAL VEGETAL: 

Correspondiente a la época. 

   v. La Revolución Industrial/Edad Dorada (Siglos XIX) 1870—1901 

La era Eduardiana, tipificadas por frases como Los años locos 
noventa y La belle Epoque de fin de siglo un largo verano que 
llegaba a su fin, el cual era menos formal, más espacioso y elegante 
que el anterior período victoriano con un modo de gastar 
pródigamente y el vivir extravagante, pero la aparición del partido 
obrero, sindicatos y el movimiento sufragista mostró los indicios de 
una conciencia social sobre la pobreza en las clases trabajadoras.  

 
Electricidad en el hogar, los automóviles los teléfonos comenzaban 
a transformar vida cotidiana. Los grandes almacenes se dispararon, 
deportes, cricket -fútbol -tenis natación croquet y golf fueron en 
general muy popular: el teatro. Salas de música, ferias, circos, 
trabajando, clubes de hombres, casas públicas que brindaban 
entretenimiento tanto para ricos y pobres. Extravagante uso de 

flores en recipientes adornados en los primeros años post Victoriano Europeo. 
Simplificando algunas flores con follaje fino, como esparrago en floreros de cristal tallado 
o Tiffany Favrile. A menudo, un arreglo todo en blanco. 
El estilo decorativo conocido como Art Nouveau se extendió por Europa y América 
durante este período; fue una revuelta contra los productos de venta masiva y diseños 
de finales del siglo XIX en Inglaterra William Morris y el movimiento prerrafaelita fueron 
los primeros en marcar huella. Típico del Art Nouveau son las formas estilizadas y 
sinuosas, figuras femeninas con una larga cabellera y una “salvaje asimetría intencional” 
hábilmente ideada como James Laver lo solía llamar. El estilo se puso en evidencia en 
los muebles y edificaciones, así como en carteles, pantallas de lámparas, adornos y 
vestido. 
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10. Art Déco 1905-1939: 
Es un conjunto de diversas manifestaciones artísticas que 
convergieron entre las décadas de los años veinte y treinta 
en Europa y Estados Unidos, principalmente, así como en 
otros países, exaltando el gusto por la decoración, a través 
de diseños, en muchas ocasiones exóticos, que subliman lo 
geométrico, lo cúbico y lo aerodinámico, en contraposición 
de la delicadeza curvilínea y serpenteante de Art Nouveau 
y sus diferentes acepciones.  
 

 

 

 

 

Según sus periodos 
Recipientes 

EGIPTO                  

 
 
 
 
 
 
 
 

GRECIA & ROMA  
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China  
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FLAMENCO HOLANDES 
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COLONIAL AMERICANO 
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