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Técnica
libre

Los materiales que proponemos
para cada actividad no son mas que
una sugerencia. Si no encuentras

el material necesario para una
actividad, puedes experimentar con
lo que tengas en casa. En ocasiones
podrés utilizar un rotulador en lugar
de tinta o acuarela en lugar de
témpera.

iTu cuaderno, tus reglas!



En las paginas de este libro vas a
encontrar 18 actividades con las
que tendras que utilizar no sélo tus
manos, sino también tu cerebro.
Pero, jno te alarmes!, confiamos en
que podras completarlas todas.



Te va a hacer falta una serie de
herramientas de artista, ya sabes:
pinturas, tijeras, pegamento, cinta
adhesiva, nada que no tengas ya en

el estuche o que no puedas conse-
guir facilmente.



Puedes empezar por el principio o

por la actividad que mas te apetezca,
pero ten en cuenta que la disciplina es
una de las herramientas de los artis-
tas y que cada actividad te ensefiara
algo nuevo.

Las actividades estan disefadas
para ensefarte la manera de pensar
y de trabajar de 18 artistas cuyas
obras forman parte de la Coleccién
Telefénica. Ademas, y no menos
Importante, te ensenaran a utilizar
diferentes técnicas artisticas.




Todos los ejercicios se pueden
resolver en casa, en la escuela,
durante unas vacaciones, en el
campo, en la ciudad, solo, con
amigos, con tu familia...




...0 eén una nave espacial camino

de Marte. Lo hemos tenido todo en
cuenta, puedes creernos. Tal vez

lo de Marte podria plantear algun
problema, pero sabemos que no te
falta coraje para resolverlo. Tan solo
te haran falta algunos materiales
basicos que encontraras en la solapa
de este libro y muchas ganas de hacer
y de imaginar.

iQue lo disfrutes!



Eduardo Chillida antes de ser
escultor y dibujante fue jugador de
futbol pero tuvo que abandonarlo a
causa de una lesién. Le interesaban
las formas geométricas y la
utilizacién de los materiales propios
de su tierra, el Pais Vasco.
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Autor: Eduardo Chillida
Titulo: Yunque de suenos XllI
Ano: 1953-1954

Una obra de arte puede ser figurativa
o abstracta. Hablamos de figurativa
cuando representa algo que
podemos reconocer facilmente: una
persona, un animal, un objeto... Y
abstracta, cuando representa formas
que no imitan nada concreto.

Como puedes ver en esta obra,
Chillida utiliza el hierro y la madera
para hacer su escultura. El titulo de
la obra hace referencia al yunque con
el que los herreros trabajan el metal.

Chillida esculpi6 esta obra utilizando
una forma simple y repitiéndola
varias veces, volteandola en distintas
direcciones.
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Chillida trabajaba con el metal y |la Corta unos trozos de patata

y dales forma con el P s Y T
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jPrueba tus patatas aqui!
Esta vez con pintura negra.
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Pablo Picasso nacié en Malaga,
aunqgue Vvivié mucho tiempo en Paris,
una ciudad que en aquella época

era considerada la capital del mundo
del Arte, pues en ella vivieron
muchos genios.

Fue un artista que siempre estaba
innovando y lo mismo pintaba, que
dibujaba o esculpia. Vivié 92 afos e
hizo un montén de obras. Ademas
como era tan creativo cambié
muchas veces de estilo buscando
siempre nuevas maneras de pintar.
También se interesé por la artesania,
la mitologia y las fiestas populares.

20
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Autor: Pablo Picasso
Titulo: Le peintre au travail

Ano: 1964 =
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Picasso siempre se pregunté si las
cosas se podian pintar de otra forma
y nos invitd a observar lo que nos
rodea interpretandolo desde angulos
distintos, como en este cuadro suyo
que es del estilo llamado cubista.

Los pintores cubistas tratan de
mostrarnos un mismo objeto com-
puesto por diferentes puntos de
vista. Por eso parecen cuadros muy
complejos pero si te fijas bien hay
muchos elementos superpuestos:
dedos, nariz, ojos, cejas... pintados
como si los estuviéramos viendo
desde arriba, desde abajo, de frente,
de lado, jy todo en un mismo cuadro!
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Vamos a hacer un autorretrato Pidele a tus padres fotos

. de ti mismo que puedas
a la manera cubista. recortar. Escoge de cada
foto una parte de la cara
y recortalas.

No importa si tienes
diferente edad en las fotos.
iAsi el autorretrato sera mas
interesante y misterioso!

Pégalas sobre estos fondos
de color para crear tu auto-
rretrato.



Aqui puedes trabajar
at







Luis Fernandez nacié en Asturias, °
pero después de terminar sus u IS
estudios en Bellas Artes se trasladé

a vivir a Paris. Fe rna’ ndez
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Autor: Luis Fernandez

Titulo: Créne _
Ano: 1958
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Un artista también se puede inspirar
en el pasado, como en este cuadro
en el que Luis Fernandez trata el
tema de la vanitas, muy frecuente
en la pintura antigua.

En este tipo de cuadros los pintores
representan calaveras u otros objetos
muy valiosos para advertirnos de

que la vida no es eterna e invitarnos
a reflexionar sobre la muerte y las
cosas que realmente importan.

Los pintores escogen ciertos temas
para comunicar sus ideas pero
también se ayudan del color, la forma,
el espacio y la luz para expresarlos.
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Luis Fernandez pintaba las cosas
como si fueran un mapa, solo que
en vez de mares y montanas él
representaba luces y sombras.

-

Para aprender su técnica Fijate en cada mancha

usaremos estas calaveras. de luz y de sombra y traza
iSi nos quedan bien con un lapiz las lineas
podemos usarlas como que las separan, como

decoracién en Halloween! en el ejemplo.

Cuando esté terminado

el dibujo del mapa-calavera,

pinta el fondo de color

negro. Mezcla témpera

negra con témpera blanca
Intemta. gue. Loy 7one, hasta conseguir tres tonos

gue Uwnen e miymo e gris diferentes y colorea

cada una de las zonas de tu
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40

No solo puedes usar
calaveras, prueba a
mapear otros objetos.
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Helena Almeida es una artista
portuguesa. Durante toda su vida

ha fotografiado siempre lo mismo:

su cuerpo. De pequena posaba

como modelo para su padre, que

era escultor. Aquello no le gustaba
demasiado pero le sirvié para
aprender a colocarse en posturas
distintas. Cuando pasados los afnos
se hizo también artista, Helena
decidio ser su propia modelo y desde
entonces ha realizado muchisimas
fotos de su cuerpo. Y aunque parezca
mentira jtodas distintas entre ellas!
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Para realizar sus fotos siempre sigue
los mismos pasos: primero estudia
diferentes posibilidades y cuando
tiene clara la postura que quiere,

la ensaya. Finalmente se colocay

su marido Artur le ayuda pulsando
el disparador de la cdmara. Durante
muchos afios solo aparecia ella en las
fotos pero en las ultimas él también
aparece. Helena le dice cémo y
dénde colocarse.

Autor: Helena Almeida
Titulo: O Abrago <
Afio: 2007 £0 abrars. 45



Helena utiliza el cuerpo humano para
crear manchas que dan forma a sus
obras. Nosotros vamos a usar una
parte del nuestro: las manos.

Extiende un poco de pintura

de manos o de témpera
espesa sobre un plato

de plastico. Moja un dedo
en la pintura y después
apriétalo con cuidado sobre
esta pagina.
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Puedes hacer formas mas
grandes combinando varias
manchas. Prueba a mojar el
lado de tu mano para hacer
manchas mas grandes.




Espera a que se seque
la pintura para anadir
algunos detalles.

ox
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Prueba en estas péaginas
a hacer tus propias
composiciones.

50
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Puedes hacer aqui
algunas mas.
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André Lhote tambien vivid y
trabaj6 en Paris y fue miembro del
movimiento cubista.

En esa época hubo grandes avances
cientificos y tecnoldgicos. Se inventé
la radiografia, que permitia ver el
interior de nuestro cuerpo, o el avién,
a bordo del cual se podia ver la tierra
a vista de p3jaro. Esto hizo que los
cubistas, entre otros, pensasen que
las cosas no siempre son como las
vemos Yy decidieron experimentary
pintarlas de un modo distinto.

o4



Este cuadro se titula Le pot rouge.
Es un bodegdn o naturaleza muerta,
es decir, una composicién muy
meditada de elementos variados
como frutas, flores, cacharros

de cocina, instrumentos musicales
y otros objetos que el pintor tuviera
a mano.

Los bodegones se han pintado
desde tiempos muy antiguos y a
los cubistas les interesaba hacerlo
siguiendo su propio estilo.

€] necipundp
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Autor: André Lhote Y ’

Titulo: Le pot rouge
Afio: 1917 Y4



Lhote pintaba las cosas transforman-

dolas en colores y formas geométricas.

Usaba colores complementarios, que
son aquellos que estan ocupando los
lados opuestos de la rueda de color,
como puedes ver aqui.
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Vamos a crear nuestro
propio bodegdn usando
cartulinas de colores.

Primero recorta la silueta
de un objeto (por ejemplo:
tu fruta preferida).

(Un bodegdén es una obra
de arte que representa

t - varios objetos como plantas,
j ne- & *"“ft{}t A ng . .
¢ comida, libros...)
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Ahora recorta un trozo algo
mas grande en su color
complementario y pega
sobre él la silueta. Cuando
lo tengas listo pega entre
tres y cinco siluetas en
cada bodegén.

| Mol !
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Haz un bodegén con Aqui puedes hacer uno
tus comidas favoritas. con tus juguetes preferidos.







El artista René Magritte nacié

en Bélgica. Su padre le animaba

a dibujar y pintar, y estudié en

la Academia de Bellas Artes de
Bruselas aunque no llegé a terminar
sus estudios. Cuando era joven
trabajé dibujando carteles y
anuncios publicitarios.

Ya de adulto se hizo famoso por
pintar en sus cuadros escenas
extrafas en las que se mezclany
superponen personajes, objetos
cotidianos o paisajes.

64




Los cuadros de Magritte son
misteriosos e incomprensibles y
parecen escenas imposibles salidas
de un sueio o de una historia
fantastica. A los artistas surrealistas
como él les gustaba pintar de este
modo y sorprender a la gente con su
misterio.

Para crear estos cuadros tan
chocantes, Magritte pinté hombres
con sombrero, manzanas, peines,
palomas, cielos con nubes blancas

o paisajes de vegetacion frondosa.

A veces incluso escribié frases en
sus cuadros que parecen adivinanzas
sin solucion.

Autor: René Magritte [
Titulo: La Belle Sociéte¢ . ~ = - .
Afo: 1965-66 S JREaE o7



Con SuUs Sorprendentes Cuad ros René Una de las maneras que Por ejemplo al cuadro

tenia de conseguir cuadros  de la pagina izquierda lo

Magntte consiguio que las personas misteriosos era juntando podemos llamar: E/ hombre
que los Contemplan se hagan un en laimagen dos cosas que del millén de amigos. ;Qué

, aparentemente no tenian significa para ti esta obra?
monton de preguntas. nada que ver la una con

la otra. Por si fuera poco,
afadia un titulo que hacia
todo alin mas enigmatico.

Dibuja primero la silueta Después con témpera
EC hombre def con un lapiz. negra, Yy mucho cuidado,
o o cubre la parte del fondo que
Millon. de A Oy esta fuera de la silueta.

[
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Aqui tienes unos cuantos T« frada faveridy

fondos diferentes para b. Tiw ancmal. preforido
que dibujes las siguientes - ([, peiyonag 1o Jihoso
o o B I’){ é(_- R AL jﬁf
siluetas: 1+ 0 f
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Piensa bien qué fondo
elegiras para cada cosa y

en lo que pensara alguien
cuando vea el resultado final.
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Juan Munoz fue un escultor
madrileio al que le gustaba

crear figuras humanas bastante
misteriosas. A lo largo de la historia
las esculturas han servido para
inmortalizar a hombres y mujeres
importantes. Si te fijas bien, seguro
que en tu pueblo o ciudad podras
ver alguna de estas esculturas.
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Autor: Juan Munoz
Titulo: Chino frotandose las manos
Afo: 1995

Juan Munoz no pretendia homena-
jear a alguien importante con sus
obras. Observa esta imagen, porque
hay bastantes cosas que resultan
extrafnas si se mira con atencion.
Seguro que te has dado cuenta de
gue no tiene pies, es de un solo color
y sonrie aungque no sabemos a qué.
Es importante que sepas que muchas
de las esculturas de Juan Muioz
tienen practicamente la misma cara.
No le interesa retratar a alguien
conocido, sino mostrar sentimientos
que todos podemos compartir.
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Las esculturas de Juan Munoz
comunican cosas a través de |a
expresion del rostro y de la postura
del cuerpo. A esto ultimo se le llama
expresion corporal. Vas a ver cuantas
posibilidades tiene.

Para modelar una figura
como las de este escultor
necesitaremos fijarnos en
nuestra propia expresion
corporal delante de un
espejo. O podemos pedirle
a un amigo que pose para
nosotros.

;Qué postura tiene alguien
que estd verdaderamente
cansado? jiImagina que
acabas de correr una
maraton!

¢, Como estd colocado el
cuerpo de alguien que se

va a pelear? jImagina que
estas a punto de enfrentarte
a veinte ninjas!

;Y el de alguien que esta
realmente asustado?
ilmagina que te persigue
un tiranosaurio!
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Haz algunos bocetos de

las posturas. No hace falta
que tengan detalle, pueden
ser tan simples como
estos. ¢Qué te parece que
expresan estas figuras?

Extiende unos periédicos
viejos sobre la mesa para
trabajar con la pasta de

modelar.
PﬂU}t{}L de madelan.
Pﬁmad_-w), I i
\ YV Y
< TN

) \ B
Fijate en alguno de tus S\ J%
bocetos y clava los palillos N\ \/oon S Y
que serviran para sujetar \ \ﬁ___;”’ 4
la cabeza, los brazos y N\
las piernas. .

80

Utiliza un palillo para marcar
detalles en la caray en el
cuerpo. Un pequefio truco:
usa las cejas y la boca para
ganar expresion.
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Puedes hacer fotos de tus
esculturas y pegarlas en
esta galeria.
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iNo olvides anadir
unos titulos!

84
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Antoni Tapies nacié en Barcelona.
Comenzod a dibujar y pintar cuando
a los 18 afios cay6 enfermo y tuvo
que pasar mucho tiempo en la cama.
Fue un artista autodidacta, es decir,
aprendié a pintar y dibujar él solo,
sin la ayuda de ningun profesor.
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En sus cuadros utiliza materiales
que habitualmente no son comunes
en la pintura tradicional, como
arena, polvo de marmol, barro,
paja, telas... Por eso se dice que
sus cuadros son matéricos, por

que le da mucha importancia a los
materiales que utiliza.

Ademas son abstractos, no repre-
sentan la realidad aunque en ellos
incluye elementos que podemos
identificar facilmente como cruces,
huellas de pies, signos, letras o
numeros. También arafa, pincha
y rasga la superficie del cuadro.
Incluso a veces anade objetos
cotidianos y todo tipo de desecho
siendo el resultado final de la obra
parecido a una escultura.

Autor: Antoni Tapies | |
Titulo: Assemblage amb graffiti E_.i'umb laje.

Afio: 1972 R con YAt 89



Tapies usaba en sus obras los mismos
materiales que el Arte Povera, que
significa «arte pobre» en italiano:
piedras, hojas, madera, trozos de lata
o cualquier cosa encontrada.
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Sal a la calle y recoge veinte Intenta que sean de tamaio
objetos que encuentres. parecido pero de diferente
forma, color y textura.

Ya en casa coldcalos sobre
la mesa y obsérvalos con
atencion:
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Al o, adad. én nmancaliey

Ahora escoge sélo siete.
Esto hard que esa serie de
objetos sea verdaderamente
especial, porque habremos
dedicado mucho tiempo a
pensar en ella.

Para terminar coloca los
objetos de una manera
armoniosa.
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Puedes imprimir una foto de
tu composicién y pegarla en
la sala de este museo.
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Roberto Matta nacié en Chile pero
también se trasladd a vivir a Paris.

Estudié para ser arquitecto, aunque
lo que le gustaba era pintar y fue

a lo que se dedicé. Formé parte del
grupo de los surrealistas junto a
otros pintores, poetas y escritores.

Estos artistas se inspiraban para sus
obras en la parte de nuestro cerebro
que no controlamos y de la que salen
los suenos o las cosas que a veces
hacemos automaticamente,

sin razonarlas.
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| ELS.&{'AQ’GE“':&
Autor: Roberto Matta M-"’" Pﬁ{w,éqlic&
Titulo: Psychological Morphology -
Ano: 1938

La pintura de Matta es muy diferente
de la de Delvaux y Magritte, a pesar

de ser todos surrealistas.
\Recuenda, c}ve go el

ViAo Pmmm»g de MM e

J ﬂla,j adeblanie, F{,Léib’f We/L
En su caso no recurri6 a contar,, uX]

historias misteriosas o situaciones
extranas como otros surrealistas,
sino que lo hizo llenando el cuadro
de manchas de color que nos
recuerdan a cosas gque se mueven
y flotan como si estuvieran en el
espacio.
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Observa esta mancha con atencion.
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Aqui tienes un montén de
manchas diferentes. Dibuja
lo menos posible sobre ellas
con un lapiz para descubrir
las figuras que esconden.
Recuerda que puedes girar la
pagina tanto como necesites.
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Crea aqui tus propias O mejor aln, pide a alguien

manchas con témpera o que cree las manchas
con acuarelas y luego dibuja para ti para que sean mas
sobre ellas con lapiz para espontaneas y luego termina
gue cobren sentido. tu el dibujo.
[E¢pera a gue e deguen
f N
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Luis Feito es un pintor madrilefio. °
Cuando era joven pudo viajar a u IS
Paris y conocer a los artistas mas

®
importantes del momento. Después Fel-tO
regreso a Espafay, al igual que
Antonio Saura, se unié con otros Py
amigos artistas para fundar un grupo pe A “‘\“\b\\
llamado El Paso. | SRR
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Autor: Luis Feito
Titulo: Sin titulo
Ano: 1995

A lo largo de su vida Feito probd
distintas maneras de pintar: hizo
pintura figurativa —que imita la
realidad—, cubista —usando planos y
formas geométricas para representar
los objetos— y luego decidié que como
mas le gustaba pintar era de forma
abstracta —donde no se reconoce
nada real y se usan principalmente
lineas, formas y colores—.

Para pintar sus cuadros abstractos al
principio usé colores negros, blancos
y ocres y después se paso a los tonos
mas vivos, sobre todo al rojo. Ademas
sus cuadros se fueron haciendo cada
vez mas sencillos, con pocas lineas y
formas, a veces utilizando el circulo

o bandas de color como las que
aparecen en esta obra.
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El arte abstracto puede representar
emociones, sentimientos y otras cosas
que no tienen una forma conocida.

@

Todos podemos imaginar un
caballo, aunque cada uno

lo vea distinto. Pero... squé
aspecto puede tener la risa,
por ejemplo? s De qué color
son los besos que dan las
abuelas? ;Qué forma puede
tener un dia de playa?

La pintura abstracta busca
la respuesta a preguntas
como estas.

¢;Cual de estos dos dibujos
te parece mas frio?

cQwe otnay coyan
o Trarmsnuviten

eyloy Mbuﬁm?

Para trabajar como lo hacia
Luis Feito vamos a usar
solamente témpera rojay
negra, y nuestros propios
dedos en lugar de pincel.

13



' ——— - Invéntate la situacién que
quieras y represéntala sin
utilizar formas reconocibles.

lL—-— e - ¥ —mmJ _l_—llu—J
El inicio del verano. El dia que hay examen

sorpresa y no has estudiado.

[P ———
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Pasar un dia de lluvia en clase con los
zapatos y los calcetines mojados.
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Juan Gris nacié en Madrid.

Sus primeros trabajos fueron

de ilustraciéon pero no tardé en
destacar como pintor. Junto con
otro artista espanol, Pablo Picasso,
y un francés, Georges Braque,
inventaron una nueva forma de
pintar que se llamé Cubismo.
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Autor: Juan Gris
Titulo: Arlequin
Ano: 1918

A Juan Gris le gustaba pintar
arlequines. Por si no lo sabes, el
arlequin era un personaje que
aparecia antiguamente en las
comedias de teatro y siempre iba
vestido con un traje de rombosy
llevaba mascara.

Sus ropas estaban hechas con retales
de diferentes telas y colores. Los
arlequines solian hacer el papel

de sirvientes y destacaban por su
sentido del humor y sus habilidades
malabares, por eso a veces se les
confunde con payasos o bufones.
Este arquelin de Juan Gris es un
poco diferente, parece un soldado.
Fue pintado durante la Primera
Guerra Mundial y muchos artistas
de la época se sirvieron del arte
para denunciarla.
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El arlequin de Juan Gris esta hecho ¢le atreves a dibujar estas
s e ., Imagenes usando sélo las

de formas geométricas: tridngulos, figuras que encontrards

cuadrados, trapecios, rombos... en la plantilla? 2.

iTodo un reto para el ojo del artistal %
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Dibuja aqui lo que te

e apetezca, usando la plantilla
de formas geométricas.

i
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Antonio Saura nacié en Huesca.
Comenzd a pintar desde muy joven,
tuvo una enfermedad que le obligd
a pasar mucho tiempo en lacamay
eso le hizo interesarse por la pintura
y la escritura. Mas tarde se unié a
otros artistas de Madrid y fundaron
un grupo artistico muy importante
llamado El Paso, con la intencidn
de modernizar el arte espanol y
conectarlo con lo que se estaba
haciendo en otros paises. Pensaban
que, si unian sus fuerzas, podrian
conseguir un pais mas avanzado.
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Autor: Antonio Saura
Titulo: Retrato imaginario
Ano: 1993

La pintura de Saura es muy expresiva,
O sea, es capaz de transmitirnos
diferentes emociones. Y lo consigue

a través de lineas gruesas y manchas
que parecen haber sido pintadas con
rapidez y de manera muy enérgica.
Con frecuencia usa pocos colores
—negro, gris y blanco— vy, aunque hay
elementos reconocibles, lo que pinta
en el cuadro no se parece a la realidad.

Su tema favorito eran los retratos,
algunos de personas que existieron
y otros imaginarios. También le
gustaba pintar desnudos, mujeres y
a veces temas religiosos. Y quiza te
sorprenda saber que nunca buscaba
que sus obras fueran bonitas, mas
bien todo lo contrario.
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Vamos a hacer un retrato como los Necesitaras cinta adhesiva

transparente y algunas

de Antonio Saura, usando manchas revistas viejas. Es hecesario
enérgicas y sin preocuparnos de la que sean de papel couche,
que es ese papel brillante
belleza del resultado, pero en lugar del que estan hechas las
de pintura usaremos una técnica revistas del corazon y
. los suplementos de los
llamada transferencia. periédicos. Cuantas més

fotos y colores tengan las
paginas que escojas, mejor.

Busca una foto que te guste.
Corta una tira de celo de
este tamafno mas o menosy
pégala sobre la parte de |la
foto que te interese.

Aprieta con el dedo la parte
de laimagen que quieres
que quede bien pegada a la
cinta adhesiva

-
“-
\
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v pequey Loy AP
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A continuacién despega
el celo. Haciendo esto
arrancaremos una parte
de la tinta. Si hemos
apretado mucho también
arrancaremos trozos

LR

de papel.

Pega las tiras de celo sobre
un papel en blanco para
transferir la imagen.

Combinando varias tiras
podemos crear nuevas
imagenes.




Busca rasgos, colores y
texturas para transferir
a estos marcos y haz los
retratos de alguien que
conozcas bien.

134

Y aqui tus mejores amigos,
tu mascota o un familiar.

r—

\Note
N g onyigue)

Sasstlesy mugy Quape!
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Eduardo Urculo nacié en el Pais
Vasco pero vividé desde muy joven
en Asturias. Su familia no tenia
mucho dinero asi que tuvo que
abandonar sus estudios y ponerse
a trabajar para ayudar en casa.
Debido a una enfermedad estuvo
en la cama durante nueve meses
y aprovechd para aprender dibujo
y pintura. Se le daba bien dibujar
comic y llegd a publicar muchos
en un peridédico asturiano.

138

Eduardo




Autor: Eduardo Urculo
Titulo: Sin titulo. De la serie Escenografias de lo personal
Ano: 1988

Urculo fue un pintor curioso que
probdé muchas maneras de pintar:
algunas veces imitando a pintores
del pasado, otras probando nuevos
temas y estilos que despertaban su
interés. En su trabajo destacan dos
temas: el autorretrato y el viaje. En
sus autorretratos siempre aparece de
espaldas y con sombrero, y le gusta
usar colores vivos y alegres. Aunque
nunca se puede ver su cara es muy
facil adivinar que son suyos porque
siempre repite los mismos elementos.
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A Eduardo Urculo le gustaba pintarse Escoge los colores que creas
L, . que pueden ir bien con cada
a si mismo de espaldas, como un

uno de estos fondos de color.

personaje misterioso que mira algo.
. Qué imaginas que puede ser?




Puedes usar esta pagina

Imagina los paisajes, lugares
para hacer algunos bocetos

o situaciones que podria
contemplar el hombre del si lo necesitas.
sombrero. j{Ahora pintalos!
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Bernd y Hilla Becher fue un
matrimonio de fotégrafos alemanes
que trabajaron juntos durante casi
50 anos. Hacian fotografias en
blanco y negro de construcciones
industriales. Ademas fueron
profesores de una influyente
escuela de arte de Diisseldorf

y algunos de sus alumnos son hoy
en dia artistas muy reconocidos.

148

Bernd y Hilla
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Autor: Bernd & Hilla Becher (-._L;-.-'.:..i a M

Titulo: Chemische Fabrik Wesseling bei Kéin
ARo: 1992

et \N eCC i&:.f:_L-m;‘s,
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A los Becher les interesaba el tema
de la objetividad en sus fotografias,
es decir, que fuesen imagenes que
mostraran la realidad tal y como
es, sin cambiar ni afladir nada, y
sin intencién de comunicar ningun
sentimiento o emocidn personal.

Durante su vida viajaron por
muchos paises para fotografiar
fabricas, depdsitos de agua, naves
industriales, silos de carbdn...
siempre del mismo modo: poniendo
toda su atencién en el edificio y de
la forma mas neutra posible.
Ademas nunca aparecian personas.
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Pide permiso a alglin adulto

En lugar de salir en busca de la oo by orateios
arquitectura como el matrimonio unos cuantos utensilios
Becher, nosotros la construiremos de cocina. Ollas, sartenes,
coladores, espumaderas,
dentro de casa. y otras cosas metalicas
servirdn para nuestra
construccion.

Coldcalas una sobre

otra formando una
estructura similar a las que
fotografiaban Hilla y Bernd.

Haz varias fotografias desde
distintos angulos. Si tienes
un flexo o una linterna
puedes usarlos para anadir
iluminacién y conseguir que
los objetos metalicos se
llenen de brillos y sombras.

..::?.:1 j J___"_k' ™ f .



Pega en estas salas de
exposiciones tus fotos
favoritas.
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Joan Fontcuberta nacié en

Barcelona. Es un fotégrafo y escritor
muy conocido al que le interesa
recordarnos que las imagenes pueden
ser tramposas y el engano es facil.

Se dedica a contar con ellas historias
ficticias que parezcan reales.

158

Joan
Fontqu berta
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Autor: Joan Fontcuberta
Titulo: Retrato oficial del cosmonauta Ivan Istochnikov
Ano: 1997

Segun el artista, esta foto es el re-
trato de un astronauta llamado

lvan Istochnikov. Viajé en una nave
a la Luna y jamas regresé. Parece
real, ;verdad? Algunos adultos lo
creyeron... Sin embargo, es una
historia falsa: el que aparece en la
foto es el propio artista disfrazado y
el nombre Ivan Istochnikov significa
en realidad Joan Fontcuberta en ruso.

Mucha gente piensa que las fotos
muestran las cosas tal y como son.
Sin embargo, Fontcuberta nos
recuerda que las imagenes que
vemos a diario por todas partes
—en periddicos, revistas, tele,
Internet, etc.— pueden engafiarnos
facilmente aunque parezcan
verdaderas.
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Joan Fontcuberta se inventé
la historia del astronauta y

nosotros podemos continuarla.
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Invéntate algunas cosas
sobre la vida de lvan
Istochnikov y escribelas en
una lista. Eso te ayudara

a tener mas claras las | -1

imagenes. g
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;Te atreves a completar
su album de fotos?

Puedes dibujar, pintar,

/ transferir, recortar, pegar,
fotografiar jo usar cualquier
otra técnical!
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iPuedes inventarte
todas las que quieras!
|
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Andreas Gursky nacidé en Alemania
y fue alumno de los Becher.

Forma parte de un grupo de MD .
fotégrafos conocido como [ nccwenday?
Escuela de Dusseldorf, que ha
iInfluido mucho a fotégrafos
de otros paises.
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Una de las caracteristicas mas
llamativas del trabajo de Gursky es

el enorme tamafo de sus fotografias.
iPueden llegar a medir tres metros de
largo! Ademas es capaz de conseguir
que todo se vea perfecto, que no haya
ningun detalle borroso. El truco de
Gursky es tomar varias fotos pequenas
y luego unirlas en el ordenador como
en un puzle. jLo impresionante es que
no se nota nada!

Esta fotografia representa el puerto

de la ciudad de Hong Kong, en Asia.
Es uno de los puertos mas importantes
del mundo y por él circulan un gran
namero de barcos de todos los
rincones del planeta. Hong Kong es
también la ciudad con mas rascacielos
del mundo.

Autor: Andreas Gursky o
Titulo: Hong Kong Port metke Ao Hena Kena
Ano: 1994 R J J 173



A veces es necesario representar
las cosas a un tamano diferente para

f
|

poder JO. esW
le llama escala. ‘

Hay cosas muy grandes Y hay cosas muy pequenas
que representamos muy que necesitamos ver mucho
pequefas para poder mas grandes.

imaginarlas.

JaN - =
=
i R =
L
Escoge cuatro cosas tan e ﬁ

pequefias que te quepan
todas en una mano.



° Dibuja tus cuatro cosas de
eha tal manera que cada una

el J%LW& ocupe toda la pagina.
LE-R. Pu‘jr':"fﬂ"'ﬂ-" %1 oL

todsy Lot detallis
F{aﬂibm o Linmisrad 81 .
176 qre jean. 1 177




Usa estas paginas iNunca habia visto
para tus dibujos. uno tan grande!
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Paul Delvaux nacié en Bruselas.
Aunque sus padres nunca quisieron
que fuera artista, termind siendo un
pintor surrealista muy famoso.

A los artistas que pintaban escenas
mas parecidas a los suefios que a
la realidad se les [lamo surrealistas,
y Paul Delvaux fue uno de ellos.
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Autor: Paul Delvaux
Titulo: L'appel <

Ano: 1944

e | l'::“l|'::l.
L a. L a‘.l-"'lr”lr'"iwi LA

Toda la obra de Delvaux esta llena
de sus recuerdos de infancia. Por
ejemplo, el esqueleto de su clase
de biologia o la figura de cera

de un museo que visitdé. También
aparecen en sus cuadros personajes
de sus novelas favoritas de Julio
Verne, o sefioras que recuerdan a
estatuas romanas. Ademas, aunque
los protagonistas de sus cuadros
parecen de verdad, nadie podria decir
qué estan haciendo exactamente.
Todo es extraio y misterioso.

Delvaux no trataba de contar algo
con sentido, sino transmitir al
espectador diferentes sensaciones
como si estuviera en un suefo.
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Delvaux pintaba en sus cuadros a Si te fijas, sus pinturas

tienen mucha profundidad,

personas misteriosas gue pasean tanta que los personajes = R——=n
por lugares extrafos, casi siempre que estan mas lejos parecen
mas pequefos y las lineas
de noche. parecen juntarse en un solo
punto. Esta técnica se [lama
perspectiva. Lo Ny, i,
A A

En estas paginas
encontraras una guia para
crear tu propia obra en tres
dimensiones.

T . LTI -y — S L]
L f y F 11 I j 1[._ Fi Fil J

Dibuja tus figuras sobre las
solapas que encontrards en
las siguientes paginas, como

;’,ﬁ" en este ejemplo.
y/
i Las solapas nos ayudaran

a gue se sostengan de pie.
Mejor que la figura dibujada
no tenga muchos detalles
para que sea mas facil
recortarla.
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Dibuja aqui a algunas
personas. jCuanto més

misteriosas, mejor!
|

II ~
i —d
|
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f |

Aqui puedes dibujar
algunas columnas.

e,

| , ‘ Q&mm.da Nacnbay de ditinte) tamanes
L | Pana aiadin profundidad @ tu oba
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]fNu alibUfM- on el Aqui puedes hacer
cana de (o Pﬂ:ﬁm"&{f lo que mas te apetezca. / \_
¢;Quiza algunas plantas?, /

Lo Uemas Wﬂﬂmw ;0 esqueletos? /




Ahora un corte aqui y otro

alliy dobla la base de la

siguiente manera para que Unee wez Tommuneday
las figuras se queden de pie.

Mecgilalar
. /
con cundedo
[_',_’J ¢ L0 _|I‘r ' 'f P W

o panke

¢Ves como todas las lineas
coinciden en el mismo
punto? A esto se le llama
«punto de fuga» y cuanto
mas cerca de él estan las
cosas, mas pequefias las
tenemos que dibujar. Esto
| nos va a ayudar a crear la
4 sensacion de profundidad.

R{Aﬁu}rﬂ Je (r L-;’? A
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S-Loj% oy bineap | Cuando hayas terminado de
) para gue el dibujar tu fondo nocturno,
efecds de La FE;L;;F&L&#& coloréalo con la técnica que
1ea mwj-:ﬂ, mas te guste.
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Coloca el libro en «L», como
en el dibujo, y pega las
figuras en la base. Puedes
apoyarlo sobre una pila de
libros para que se sostenga.
Intenta que las pequefias
queden detras y las mas
grandes delante. Esto le
dard mas profundidad a
nuestra obra.

Cuando lo tengas listo
puedes fotografiar tu
cuadro misterioso. Anade
efectos de iluminacién para
conseguir una atmédsfera
aun mas enigmatica.
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Maria Bleda y José Maria Rosa

son dos fotégrafos espanoles que
trabajan juntos y firman sus obras
con el nombre de Bleda y Rosa.
Son conocidos por realizar series de
fotografias sobre lugares en los que
ocurrieron hechos histéricos, pero
que vistos ahora parecen comunes.
Una serie es un conjunto de obras
relacionadas, generalmente por

el tema.
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Esta obra de Bleda y Rosa se titula
Calatanazor, en torno al ano 1000.
Forma parte de la serie Campos

de Batalla. A menudo los titulos

de las obras nos dan informacién
Importante acerca de lo que el autor
esta representando.

En el caso de Bleda y Rosa los titulos
son fundamentales para poder
entender su trabajo. Para hacer

esta serie, los autores viajaron a
varios lugares para fotografiar los
escenarios de algunas de las batallas
mas importantes. Alli ocurrieron
hechos decisivos para el destino

de hombres y naciones que hoy se
estudian en los libros de historia. Sin
embargo, ahora son lugares solitarios
y tranquilos donde no queda rastro
Autor: Bleda y Rosa de lo gue OCuU rrio.

Titulo: Calatanazor, en torno al afio 1000.

De la serie Campos de Batalla
Afo: 1995 199




Ya hemos visto con Magritte cémo el
titulo puede afectar al significado de
una obra. Compruébalo también en
este caso.

Fijate en la fotografiade la  ;En qué crees que cambia
pagina anterior. Se titula la imagen con cada uno de
Cerca de Almansa, 25 de estos titulos?

abril de 1707. De la serie

Campos de Batalla, 1994.

— lecon venaro 4in humangs
— La Aienna de let 4in nembre

_,Ej Lovrnu ] 79%3‘?5659

Inventa al menos tres
titulos para cada una
de las siguientes obras.
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¥

Crea una imagen para cada
uno de estos titulos. Puedes
dibujar, colorear, pintar,
recortar y pegar, transferir
o lo que se te ocurra.
iAhora conoces un montén
de técnicas!
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la_ (eloccion 1ecneta

;Tienes curiosidad por saber p. 202 arriba

los titulos originales de las Campo de la matanza,
obras de Bleda y Rosa que 1° de septiembre de 1054,
has probado a renombrar?  de la serie Campos de
Pues son estos: Batalla, 1995.

p. 201 p. 202 abajo

Embalse de la Portifia, 28 La Huesera, mayo del 722,
de julio de 1809, de la serie  de la serie Campos de
Campos de Batalla, 1995. Batalla, 1996

l T/ L o A :“—' 1{_
ey Vi a‘l_} gy et =t
i J Fs
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Ahora que has superado todas las
pruebas sélo te queda la Ultima 'y
mas dificil, jel gran desafiol,
enmarcar tu primera obra. Esta es
la Gltima actividad, pero eso no
significa que se acabe aqui.

Hemos visto algunas técnicas, pero
aun te quedan por descubrir muchas.
Para aprenderlas puedes leer libros,
visitar exposiciones, conocer museos
y ver peliculas, pero lo mejor que
puedes hacer es compartirlo con

tus amigos.

iNunca dejes de lado tu curiosidad!
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Eduardo Chillida
Pablo Picasso
Luis Fernandez
Helena Almeida
André Lhote
René Magritte
Juan Munoz
Antoni Tapies
Roberto Matta
Luis Feito

Juan Gris
Antonio Saura
Eduardo Urculo
Bernd & Hilla Becher
Joan Fontcuberta
Andreas Gursky
Paul Delvaux
Bleda y Rosa




Algo mas de informacién Eduardo Chillida
para IOS adUItOS que (San Sebastian, 1924-2002)
también quieran disfrutar

de este libro

Yunque de sueiios XlII, 1953-1954

Conocido en el marco de la escultura abstracta contempora-
nea, Eduardo Chillida centré su amplia trayectoria artistica en
la investigacidn en torno al volumen, el espacio y la materia.
Aunque sus primeras obras inspiradas por la escultura griega
arcaica fueron figurativas, pronto tendié hacia formas menos
imitativas y mas abstractas. Ademas de los aspectos formales
caracterizados por la geometria de lineas rectas y curvas, o de
volimenes vacios y llenos, su obra posee un sélido trasfondo
filoséfico y poético. A lo largo de su vida se interesé por la filo-
sofia clasica, alemana, u oriental, y por la obra de otros muchos
creadores —Juan Gris, Bach, Hokusai, Omar Kayyan, Degas,
etc.— a los que de un modo u otro homenajea en sus obras.

Caracteristica esencial de la obra de Chillida es también su
profunda raigambre con la tradicién escultérica vasca y la fuer-
te conexidn con la tierra. Utiliza hierro, piedra, acero, alabastro,
terracota o madera, materiales de los que es capaz de identi-
ficar y extraer todas sus cualidades expresivas. La naturaleza
como elemento que interviene sobre la escultura, llegando a
formar parte integrante de ella, es otra de sus aportaciones
remarcables. Merece también atencién especial su produccién
gréfica y el dibujo, en los que ademas de su iconografia abs-
tracta habitual, trabaja el desnudo y las manos.

Fechada en 1954 Yunque de suefios Xl pertenece a su etapa
inicial, realizada tras regresar de una estancia de tres afios en
Paris a su tierra natal. Es un momento en el que el hierro centra
toda su busqueda artistica, encaminada a explorar los limites del
espacio y el concepto de vacio. La madera, material que el es-
cultor utilizara posteriormente con mas frecuencia, se presenta
aqui como acompafiante del hierro para dotar a la obra de cuali-
dades matéricas diferentes. Quiza por ello el historiador del arte
Valeriano Bozal ha sefialado que Yunque de suerios Xl puede re-
mitir a los utensilios del campesino y el artesano, a una sociedad
rural, profundamente enraizada en el trabajo de la tierra.
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Pablo Picasso

(Malaga, Espafia, 1881 - Mougins, Francia, 1973)

Le peintre au travail, 1964

Pablo Picasso fue sin lugar a dudas uno de los artistas mas deci-
sivos del s.XX. Su extensisima obra —se calcula que pinté mas
de dos mil cuadros— se extiende a lo largo de mas de setenta

y cinco afios y abarca técnicas y géneros tan diversos como la
pintura, la escultura, el grabado o la cerdmica. Considerado uno
de los creadores mas fructiferos y geniales del s.XX, protagonizé
la gestacién de diversos movimientos que ejercieron una enorme
influencia en la mayor parte de los artistas de su época.

Tal vez una de sus aportaciones mas revolucionarias y tras-
cendentes para la historia del arte fue la invencién —en paralelo
a Georges Brague— del Cubismo, uno de los primeros movi-
mientos de vanguardia que a principios del siglo XX rompieron
con los canones de representacion del arte tradicional. En el
caso del Cubismo, esta ruptura significé acabar con la perspec-
tiva utilizada desde el Renacimiento en el arte occidental: en
vez de representar los objetos tal y como aparecen ante nuestra
vista los artistas cubistas mezclaron distintos puntos de vista en
una misma obra. «Yo no pinto lo que veo, pinto lo que pienso»
dijo Picasso de su propio trabajo. Desde Las sefioritas de Avifién
(1907) —considerada la primera pintura cubista— pasando por
la invencion del collage o la creacion del Guernica, el alcance
transformador de Picasso resulta inabarcable.

El hecho de que siempre se considere a Picasso como un
genio en estado puro favorece que a menudo se haya infravalo-
rado el peso de su sélida formacién académica. Del mismo modo
que Picasso fue un artista enormemente metédico que dedico
ingentes cantidades de tiempo a la preparacion de sus cuadros,
el profundo conocimiento que tuvo de los maestros marco sin
duda su trabajo. Precisamente en su obra tardia, Picasso escoge
identificarse con cierta frecuencia con Rembrandst, el gran pintor
del s.XVII. Tomando la composicién tradicional del autorretrato
del pintor (de perfil en primer plano y con el caballete de espal-
das al espectador) Picasso escoge presentarse en Le peintre au
travail al modo de Rembrandt, de quien se conservan varios auto-
rretratos con sombrero. A sus 83 afios Picasso parece perseguir
con este cuadro un doble objetivo que da buena cuenta de su
personalidad: por un lado, rinde tributo a la tradicion represen-
tandose al estilo de los pintores clasicos; por otro, se otorga un
lugar en el Olimpo de los grandes genios al equipararse con el
maestro holandés. Probablemente, uno de los atributos que con-
tribuyé a hacer unico a Picasso fue precisamente su doble faceta
de tradicionalista y revolucionario.



Luis Fernandez

(Oviedo, 1900 - Paris, 1973)

Helena Almeida

(Lisboa, 1934)

Créne, 1958

Tras residir en Madrid y Barcelona, Luis Fernandez se traslado
en 1924 a Paris atraido por el intenso ambiente artistico de la
ciudad y llegando a ser figura clave de la llamada Escuela de
Paris, integrada por autores espafioles. En la capital france-

sa conoceria a algunos de los artistas mas destacados del
momento como Braque, Brancusi, Ozenfant o Le Corbusier.
Cultivo distintos estilos, como la abstraccion geométrica en los
anos treinta y, a partir de 1936, el Surrealismo, movimiento ar-
tistico que buscaba representar los pensamientos y los suefios
sin someterlos al control de la razén. Posteriormente conoce y
entabla amistad con Picasso, hecho que provoca en su pintura
un cambio notorio. La trayectoria de Luis Fernandez fue fruto
de todos estos contactos y experiencias, una sintesis de dos
de los principales movimientos de vanguardia de principios del
siglo XX: el Cubismo y el Surrealismo.

La obra Créne (1958) forma parte de una serie de craneos
realizada a partir de los afios 50, dentro de su etapa creativa
mas clasica. Si bien el tema de la vanitas, que buscaba hacer
reflexionar al espectador sobre |la brevedad de la vida, es recu-
rrente en toda la pintura espaiiola desde el siglo XVII, el trata-
miento mostrado en este 6leo resume claramente el recorrido
de Fernandez por las vanguardias de principios del siglo XX: el
uso de formas geométricas con ecos cubistas, la descompo-
sicion en planos y la simplificacion de las formas, el ambiente
onirico préximo al Surrealismo o la reduccidn de la paleta de
color que recuerda a la etapa del Guernica de Picasso. Algunos
tedricos hablan de realismo surrealista o realismo trascenden-
tal para definir esta bisqueda de Fernandez del significado
profundo y esencial de las cosas a través de la pintura.

Su serie de craneos —algunos completos y otros en forma
de mascara— funcionan como una metafora de la brevedad
de la vida, también representada por la vela encendida de
su obra Chandelier (1959). Otra vela apagada, simbolo de la

muerte, aparece junto a otro créaneo en Créne et bougies (1967).

El tratamiento dramatico de la luz, que recuerda a la pintura
barroca espafiola, es otra de las caracteristicas esenciales de
su pintura. Sorprendentemente, Luis Fernandez fue un autor de
gran prestigio en circulos intelectuales y grandes coleccionis-
tas, pero el reconocimiento popular de su obra nunca estuvo a
la altura de su relevancia.
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O Abrago, 2007

Aunque Helena Almeida es uno de los maximos referentes de
la fotografia contemporéanea portuguesa y su obra se encuen-
tra en colecciones de importantes museos internacionales,
durante muchos afios la artista se prodigé poco. Confiesa que
considera «al artista como un idealista que necesita trabajar
mucho y muy duro. Ni quiero hacer muchas exposiciones ni
necesito el reconocimiento exterior. Me interesa el placer que
encuentro al trabajar, ser capaz de analizar la parte oculta, lo
desconocido que hay dentro de mi».

Y eso es precisamente lo que ha hecho de un modo sorpren-
dentemente metddico durante cuarenta afios en los que se ha
fotografiado siempre a si misma, siempre en blanco y negro,
siempre vestida de oscuro, siempre frente a la misma pared del
taller que heredé de su padre escultor. En estos cuarenta afios
de trabajo fotografico, solo en las primeras series muestra su
cara. Muy pronto desaparece el rostro y empieza a fotografiar su
propio cuerpo como una mera mancha de color, como un volu-
men escultdrico. Lejos de utilizar su presencia como una manera
de autorretratarse, Almeida utiliza lo que le es mas intimo y
cercano, su cuerpo, para experimentar con la forma de conse-
guir composiciones de enorme carga poética e impacto visual
mediante una metodologia simple y de escasos recursos.

El proceso también ha sido el mismo a lo largo de este
tiempo: dibujar centenares de bocetos sobre posibles compo-
siciones y, cuando una resulta plausible, ensayarlo y ejecutarlo
en el estudio, donde siempre es su marido, Artur Rosa, quien
dispara la foto. Hasta dos, tres o cuatro carretes son necesa-
rios para conseguir la imagen deseada; puede haber miles de
pruebas antes de que salga una buena. Mero ejecutor de ese
«clic» hasta entonces, a partir de 2006 algunas pistas del ma-
rido empiezan a insinuarse en la imagen: una mano tal vez un
pie. Finalmente en 2007 aparece de cuerpo entero fundido en
un abrazo con Almeida. La entrada del «otro» en la imagen, de
su compaiiero de toda la vida, formando un solo volumen casi
abstracto, como un brochazo que recorre la tela.

Cabe decir que aunque Almeida se exprese a través de la
fotografia, no es estrictamente una fotégrafa. «Me considero
a mi misma una pintora. Estudié pintura y mis trabajos son,
hasta donde alcanzo a comprender, pintura. Esta es mi mane-
ra de pintar».

André Lhote

(Burdeos, Francia, 1885 — Paris, Francia, 1962)

RN

Le pot rouge, 1917

André Lhote fue un pintor destacado en su época, que se tras-
ladé a Paris desde Burdeos en 1906. Alli entré en contacto con
los cubistas y participé en exposiciones con gran repercusion
como el Salén de Otoiio, el Salén de los Independientes y la
Séction d’Or de 1912. Su fama se debié tanto a su labor artisti-
ca, como también a la labor pedagdgica y tedrica que ejercio.
Lhote escribié textos destacados sobre pintura y puso en mar-
cha la Academia Montparnasse (1920), que influyé de manera
decisiva en artistas como Henri Cartier-Bresson, William Klein
o Tamara de Lempicka, todos ellos alumnos suyos. En 1931
Ramén Gomez de la Serna le dedicé en su libro Ismos el capitu-
lo llamado «Lhotismo».

Dentro del estilo cubista su obra se caracteriza por el uso de
la geometria y la estructuracién en planos, y por el gran prota-
gonismo asignado al color. Lhote admiraba a Gauguin, influen-
cia que se aprecia en la naranja y el limén que aparecen en Le
pot rouge no sélo por el uso expresivo del color sino también
por la manera de simplificar los volimenes.

Le pot rouge es un 6leo que se enmarca en el llamado
Cubismo Sintético, etapa del movimiento caracterizada por
construir una nueva realidad a partir de la yuxtaposicion de
planos de color, frente al Cubismo Analitico inicial, que consis-
te en la descomposicion de los objetos en facetas. En esta obra
predomina la bidimensionalidad, es decir, la falta de profundi-
dad. Dos excepciones son la mesa, dispuesta en perspectiva
(lo que otorga cierta profundidad al cuadro), y el fragmento de
mantel que se ve en la esquina inferior derecha, cuyos pliegues
estan modelados a través de un claroscuro. Estos dos apuntes
realistas que ofrecen al espectador una pista para descifrar el
cuadro anunciaban lo que se ha denominado en la historia del
arte del siglo XX la «vuelta al orden», un retorno a la figuracion
que experimentaron un gran nimero de artistas desde media-
dos de la Primera Guerra Mundial y durante la década de 1920.

René Magritte

(Lessines, Bélgica, 1898 — Bruselas, Bélgica, 1967)

La Belle Société, 1965-66

René Magritte, uno de los maximos exponentes del
Surrealismo, se destaca por la singular yuxtaposicion de obje-
tos cotidianos en escenas inusuales para las que usa colores
claros y fondos planos.

En los afios veinte se acerco al grupo de los surrealistas
belgas; sin embargo, seria el encuentro con la obra de Giorgio
de Chirico lo que influyé de manera decisiva en su pintura.

En 1927 se traslada a Paris donde entabla amistad con André
Breton, fundador del movimiento surrealista, del que llega a
convertirse en uno de sus miembros més activos. Son afios en
los que descubre la metamorfosis como recurso: la capacidad
de transformar los objetos en un juego visual tan inquietan-
te como poético. De igual modo, explora la relacién entre el
significado de las palabras y el significante, su imagen visual.
Al cuestionar las asociaciones convencionales, Magritte logra
provocar extrafieza donde habitualmente no aparece.

La Belle Société, pintada poco antes de su muerte, retine
diversas figuras iconicas del trabajo del artista: el hombre con
bombin, el cielo azul con nubes blancas y el frondoso folla-
je. Estos elementos, reconocibles y cotidianos, pueblan su
imaginario junto a otros, como manzanas, peines o palomas.
Destaca su manera de dotarlos de una dimensién misteriosa y
desconcertante, de despojarlos de su caracter ordinario para
convertirlos en seres, objetos o paisajes fantasticos. En La Belle
Société se funde una figura humana con la playa y otra con la
vegetacion a través de un juego de siluetas y de una compo-
sicion que se asemeja a un collage, referencia a su trabajo de
juventud en el mundo de la publicidad.
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Juan Munoz

(Madrid, 1953 — Ibiza, 2001)

Chino frotdndose las manos, 1995

Juan Munoz fue uno de los artistas espafnoles mas aclamados y
con mayor repercusion internacional de las Gltimas décadas del
s.XX. Formado en el Central Saint Martins College de Londres
y el Pratt Center de Nueva York, Mufioz pertenecio a la llama-
da Generacidn de los 80, la primera en alcanzar su madurez
artistica en la Espafia democratica posterior a la dictadura
franquista. Galardonado en el afio 2000 con el Premio Nacional
de Artes Plasticas, el artista alcanzaria su encumbramiento
internacional el mismo afio de su fallecimiento, en 2001, tras
recibir el encargo de realizar una gran instalacion en la famosa
Sala de Turbinas de Tate Modern en Londres.

Muioz forma parte de una serie de artistas europeos y
norteamericanos que recuperan la figuracién y el estudio de
la figura humana para la renovacién del lenguaje escultérico.
Lejos de un uso clasico, estos artistas encontraran en el cuerpo
el vehiculo para expresar tensiones e inquietudes propias del
mundo contemporaneo. En Muioz, el uso de rasgos genéricos
que nos remiten a individuos anénimos e impersonales, el tono
monocromatico de sus figuras o las grandes sonrisas que con-
trastan con rostros inexpresivos podrian facilmente identificar-
se como metaforas del silencio, la soledad y la incomunicacion.
Seres que nos son al mismo tiempo familiares y misteriosos
y que buscan a través de la ambigiliedad y la extrafieza una
respuesta en el espectador.

La obra Chino frotdndose las manos retne algunas de las
caracteristicas de las obras méas célebres de Muiioz. El anoni-
mato expresado a través de rasgos orientales que difuminan
la identidad del sujeto. El uso monocromatico del gris plomo
que refuerza la falta de particularizacién. El contraste entre
sonrisa e inexpresividad, la tensién entre el gesto vivido de las
manos y la falta de movilidad que sugiere la ausencia de pies.
La ambigliedad en la escala, utilizando un tamario ligeramente
inferior al natural. Esta constante y sutil tensién entre realismo
y ficcién genera un espacio psicoldgico que implica al espec-
tador forzandolo a aventurar una historia, una explicacion para
estas figuras poseedoras de una presencia fisica extraordinaria.

Antoni Tapies

(Barcelona, 1923-2012)

Assemblage amb graffiti, 1972

Nacido en Barcelona en 1923, Antoni Tapies es uno de los artis-
tas mas destacados del informalismo espafiol, corriente artisti-
ca caracterizada por el uso de un lenguaje abstracto y gestual
que surgié en Europa después de la Segunda Guerra Mundial.
Sus inicios en el arte coinciden con una convalecencia a los
dieciocho afios durante la cual pasa el tiempo dibujando. Poco
después abandonaria sus estudios de derecho para dedicarse
de lleno al arte. Aunque recibié una breve formacién, Tapies
fue un artista basicamente autodidacta.

En los afios cuarenta se acerca al Surrealismo y funda junto
a los artistas Joan Brossa, Joan Pon¢ y Modest Cuixart, entre
otros, la revista y el grupo Dau al Set, afin a esta corriente y
al dadaismo. A partir de los afios cincuenta se interesa por la
abstraccion e incorpora en sus cuadros texturas y elementos
no tradicionales, como polvo y tierra.

Posteriormente, su obra se va cargando de simbolismo al
utilizar signos —como la cruz—, huellas, marcas u objetos co-
tidianos. Cabe destacar su fuerte compromiso social y politico
—contra la dictadura franquista—, que se reflejara en buena
parte de su produccion, asi como su interés por las filosofias
y religiones orientales, el misticismo medieval, la ciencia o la
alquimia, fundamentales para entender todos los matices de su
trabajo. La reflexion en torno al dolor fue fuente de inspiracion
durante la Gltima etapa de su vida.

A caballo entre la pintura y la escultura, Assemblage amb
graffiti (Ensamblaje con graffiti) da buena cuenta del interés
de Tapies por incorporar en su obra objetos encontrados,
como el marco de una puerta, las tablas o el pedazo de tela...
Elementos que le emparentan con el arte Povera —arte pobre,
en italiano—, corriente surgida en la Italia de los sesenta, que
destaca por el uso de materiales sin valor. Consolidado desde
joven como artista internacional de primer orden, Tapies expu-
so en los museos mas importantes del mundo.
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Roberto Matta

(Santiago de Chile, Chile, 1911 — Civitavecchia, Italia, 2002)

Psychological Morphology, 1938

Roberto Matta abandoné su pais para instalarse en Europa
tras graduarse como arquitecto. En Paris conocié a algunos de
los artistas mas importantes del momento, lo que lo moveria a
abandonar la arquitectura para dedicarse de lleno a la pintura.
Enseguida paso a formar parte del grupo de los surrealistas,
con quienes expuso en diferentes ocasiones.

En sus primeros afios parisinos recibe diversas influencias
que, ademas de convertirlo definitivamente en pintor, se
dejarian sentir en su obra. Entre ellas destacan el Guernica de
Picasso, la misteriosa pintura del surrealista Yves Tanguy y la
obra de Marcel Duchamp, que le despertaria una gran fasci-
nacion. Precisamente seria este artista, uno de los pioneros de
las vanguardias de entreguerras, quien le animaria en 1939 a
emigrar a Nueva York, donde permanecié hasta el final de la
Segunda Guerra Mundial.

Una de las aportaciones artisticas mas importantes de Matta
fueron las morfologias psicolégicas, un tipo de pintura cercana
al surrealismo que trataba de materializar, a través de formas
abstractas, el mundo de la mente. Su intencion era plasmar
pictéricamente universos antes nunca vistos, desligados de la
representacion onirica de los objetos que los surrealistas de-
fendian. De hecho, André Breton, padre oficial del Surrealismo,
definié este modo de pintar como automatismo absoluto o
surrealismo abstracto. Psychological Morphology, obra de 1938,
es un claro ejemplo de este momento en el que Matta inunda el
espacio del cuadro con manchas de color en movimiento que
surgen de manera automatica de su efervescente imaginacion.

Mas tarde, tras distanciarse de los surrealistas, la obra de
Matta va adquiriendo un fuerte compromiso politico y social.
Particip6 en gran cantidad de exposiciones por todo el mundo,
realizé importantes murales e intervino en numerosos actos
publicos de cariz politico.

215

Luis Feito

(Madrid, 1929)

Sin titulo, 1995

Luis Feito fue, junto a Antonio Saura o Manolo Millares entre
otros, uno de los miembros fundadores del grupo El Paso,
colectivo de vanguardia de los afios 50 que se caracterizé por
su actitud critica y cuyo objetivo fue forzar una renovacién
del estancado panorama artistico de la Espafia franquista. La
voluntad que aglutiné a todos sus miembros fue la de avanzar,
dar un paso, hacia una propuesta vanguardista radical. Tras
afos de estancamiento y desconexién, la propuesta de El Paso
supuso un acontecimiento clave en la formacién y consoli-
daciéon de una modernidad artistica espafiola. Su manifiesto
proclamaba: «Creemos que nuestro arte no sera valido mien-
tras no contenga una inquietud coincidente con los signos de
la época, realizando una apasionada toma de contacto con las
mas renovadoras corrientes artisticas».

La trayectoria creativa de Luis Feito viene marcada por una
primera etapa de pintura figurativa, mas tarde una experiencia
cercana al Cubismo y, a partir de los 70, una inmersién total
en la abstraccion, en ocasiones matérica y con preferencia por
el circulo. Con una actitud cercana al misticismo y al zen, se
percibe en su trabajo una tendencia a la simplificacion de las
formas geométricas, que a veces rompe con un gesto intenso.
Su paleta cromatica también ha ido variando a lo largo de los
afos. Durante su época figurativa empleaba el color azul, evo-
lucionando después y dando paso al uso del amarillo, el violeta,
el verde, el blanco o el negro. Posteriormente se volcé en el
color rojo, una constante en su trabajo posterior.

En esta obra, podemos apreciar la influencia del arte
oriental, especialmente de la pintura tradicional china, en las
bandas geométricas de un rojo encendido que resaltan sobre
la mancha negra. Al ser presentadas sobre un fondo blanco,
estas figuras transmiten la impresion de una tela desgarrada a
través de un gesto de cierta agresividad. En este caso, a pesar
de la tension en la imagen, la combinacién bicolor consigue un
gran equilibrio en el espacio, en el que el rojo es el contrapunto
perfecto.



Juan Gris

(Madrid, 1887 — Boulogne-sur-Seine, Francia, 1927)

Arlequin, 1918

Aunque menos conocido que Picasso y Braque, el espafol
José Victoriano Gonzalez —Juan Gris— fue fundamental en el
desarrollo del movimiento cubista. Uno de los marchantes de
arte mas importantes de la época dijo de él que «el cubismo
encontraria su expresién mas conseguida gracias a su pintura».
Animado por el pintor Vazquez Diaz emigraria a Paris en 1906.
Alli, con escasos recursos, huido del servicio militar en Espaia y
con estatuto de refugiado en Francia, las dos patrias de Gris le
arrojaron incomprensiblemente a la sombra a partir de los afios
30. No obstante, durante su vida participé en diferentes expo-
siciones, logré tener un marchante influyente —Daniel-Henry
Kahnweiler— y gozé del respeto y reconocimiento de la critica.

llustrador de prensa y revistas, como Blanco y Negro o
Madrid Cémico, de su juventud en Madrid el artista recordaria
mas tarde dos cosas: sus frecuentes visitas al Museo del Prado
y el paso por la Escuela de Artes e Industrias, donde recibié
formacidn cientifica. Si algo caracterizé a Gris a lo largo de
su trayectoria fue precisamente el estudio de los maestros
antiguos y el desarrollo de una matemdtica pictérica, que
aplicaria rigurosamente en la composicién de sus obras. Gris
logré aunar lo abstracto y lo figurativo, el pensamiento légico y
la expresidn poética, el estudio de la tradicion y la creacion de
un lenguaje distinto.

Arlequin fue pintado en 1918, durante la Primera Guerra
Mundial, en una estancia de Gris en Beaulieu, la pequefia
localidad surefia de donde era originaria su mujer, Josette.

La pareja se habia desplazado hasta alli huyendo de la ame-
naza de un gran ataque sobre la capital francesa. Claramente
influenciado por el contexto, Gris escoge para este trabajo un
motivo clésico de la pintura del XIX, el alegre y vivaz Arlequin,
y lo transforma en un sombrio arlequin-soldado que, segin
podemos intuir, esta ataviado con uniforme, fusil y casco.

Esta obra apunta dos de las caracteristicas que definen una
renovada concepcion del Cubismo: la geometrizacion de la
figura y el intento de crear la sensacién de espacio a través de
formas planas. Cada una de las geometrias que componen el
cuadro funciona a la vez como forma abstracta independiente
y como parte de la figura que conforma el personaje. De he-
cho, la geometria, con sus alusiones a lo mecanico, se convirtio
durante el cubismo en el idioma plastico de la modernidad, en
un recurso para representar la esencia de las cosas.
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Antonio Saura

(Huesca, 1930 — Cuenca, 1998)

Retrato imaginario, 1993

Antonio Saura fue un artista autodidacta que se inici6 a los 17
afos en la pintura y la escritura durante una larga convalecencia
por enfermedad. En la década de los 50 vivi6 algunas tempora-
das en Paris, absorbiendo todos los estimulos creativos que la
ciudad ofrecia y relacionandose con otros artistas, entre ellos el
grupo de los surrealistas. En estos afios de busqueda se identifi-
ca con lo onirico y lo surrealista para posteriormente encaminar-
se hacia un lenguaje abstracto, muy basado en la expresividad
del gesto pero sin abandonar nunca la figura humana.

A partir de 1956 decide reducir su paleta al blanco y negro y
comienza a incorporar en su obra temas que se repetiran a lo largo
de toda su trayectoria: crucifixiones, mujeres, desnudos, multi-
tudes, retratos o retratos imaginarios, realizados tanto en lienzo
como en papel. El conocimiento de la historia del arte y de los
grandes maestros clasicos— como Velazquez o Goya— son clave
para entender a Saura y su obra repleta de estas referencias.

Al volver de Paris en 1957, fundé el grupo El Paso junto a
artistas como Rafael Canogar, Luis Feito o Manolo Millares,
entre otros. Estos artistas tenian una actitud critica hacia el an-
ticuado panorama artistico espafol y reflejaban a través de su
trabajo un compromiso y una buisqueda de renovacién estética
en la aislada Espafa franquista de esa década.

Antonio Saura fue un autor con muchos registros, ademas
de pintura hizo grabado, ilustré libros, diseié escenografias y
escribié infinidad de textos. De hecho, en 1968 abandoné durante
diez afios la pintura al éleo para dedicarse intensamente a la obra
grafica. Cabe destacar también las numerosas colaboraciones
con escritores como Carlos Fuentes, Camilo José Cela o José
Bergamin. Igualmente ilustré libros como Don Quijote, Pinocho
adaptado por Nostlinger o Tres visiones de Quevedo, entre otros.

Este Retrato imaginario con la enorme presencia de lo que se
identifica como los ojos, se caracteriza por una gran expresivi-
dad, fruto del trazo contundente tipico del artista, y su conocida
reduccién cromatica del blanco, el negro y el gris. Se trata de un
rostro grotesco y deformado, que se acerca mas bien a laimagen
mental que el artista construye de un modelo inventado. Tanto la
primacia del gesto entendido como un acto expresivo cargado de
fuerza e intensidad, como la reduccién cromética al minimo im-
prescindible, constituyeron un denominador comun para muchos
de los artistas integrantes de El Paso.

Eduardo Urculo

(Santurce, 1938 — Madrid, 2003)

F

Sin titulo, de la serie Escenografias de lo personal, 1988

Eduardo Urculo nacié en Vizcaya poco antes del fin de la
Guerra Civil, por lo que su infancia estuvo marcada por la esca-
sez y la penuria de la posguerra. Su familia se trasladé pronto

a Asturias, en busca de trabajo y él mismo tuvo que abandonar
los estudios para colaborar econémicamente, trabajando como
ayudante de topografia en una empresa minera. Una hepatitis
le obligé a guardar cama durante nueve meses, tiempo que
aprovecho para estudiar dibujo y pintura, temas que habia
conocido en sus afios de instituto a través de libros ilustrados.
Tras su recuperacion comienza a pintar a la manera de los
impresionistas y a dibujar cémics para el suplemento dominical
de la Nueva Espaiia. Una beca del Ayuntamiento de Langreo

le permitié trasladarse a Madrid a estudiar y su formacion se
completo en Francia, donde conocié a algunos de los pintores
que tanto admiraba.

Aunque es principalmente conocido por ser uno de los im-
pulsores del arte pop en Espaiia, junto con el Equipo Cronica,
lo cierto es que la produccién artistica de Urculo fue espe-
cialmente variada, investigando con estilos y tematicas muy
diversas. En 1966, tras haber sufrido una crisis creativa que
le aleja de la pintura social, se traslada a vivir a |Ibiza. Desde
la pintura social de los 60, en la que con una clara actitud de
denuncia pinté suburbios, obreros y fabricas, pasando por una
breve incursidn en la abstraccién, o tematicas de tono mas
sensual en los 70, la trayectoria estilistica de Urculo discurre de
forma paralela a sus vicisitudes vitales. El ambiente hippy que
impera en la isla, junto con el descubrimiento del Pop Art en un
viaje que realiza al norte de Europa, marcan seguramente uno
de sus cambios de estilo mas remarcables. Abandona entonces
el éleo por el acrilico y la forma y los colores de sus obras se
aproximan a la estética del cémic.

En la década de los 80 dos teméticas, muchas veces com-
binadas, invaden su trabajo: la relacién del artista con su obra,
plasmada en escenas con lienzos y pinceles, y la alegoria del
viajero errabundo, metéfora del viaje vital. Ataviado con som-
brero y maletin de los afios 40, evocando la estética de los gran-
des viajeros de antafio, el personaje representado no es otro
que el alter ego del pintor, siempre de espaldas, contemplando
un suefio o un paisaje que el espectador debe imaginar.
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Bernd & Hilla Becher

(Siegen, Alemania, 1931 — Rostock, Alemania, 2007)
(Postdam, Alemania, 1934 — Diisseldorf, Alemania, 2015)
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Chemische Fabrik Wesseling bei KéIn, 1992

El trabajo fotografico del matrimonio de alemanes Bernd y Hilla
Becher esta considerado uno de los hitos clave en la histo-

ria de la fotografia documental contemporanea. Su enorme
prestigio vino dado no sélo por sus planteamientos artisticos,
sino también por la labor docente que desempeiiaron. En 1976
Bernd Becher ocupé la primera catedra de fotografia artistica
en Alemania, promoviendo la llamada Escuela de Disseldorf
que se convertiria en referente de varias generaciones de
artistas. Los Becher formaron a algunos de los fotégrafos mas
influyentes del s. XX, como son Andreas Gursky, Thomas Ruff,
Candida Hofer o Thomas Struth. Realismo, distancia y objeti-
vidad fueron el mantra comun de este grupo de artistas que,
por otro lado, plasmaron dichos conceptos de modos muy
distintos. Fallecido Bernd, Hilla sigui6 en activo siendo una de
las personalidades mas notables en el mundo de la fotografia
contemporanea hasta su muerte en 2015.

Desde finales de la década de los 50, el duo artistico
centré su trabajo en la fotografia de arquitecturas industriales
amenazadas de demolicién en Europa y América del Norte.
Gasometros, depdsitos de agua, torres de refrigeracion, altos
hornos, silos de carbén, castilletes de extraccidn o naves indus-
triales son solo algunas de las tipologias de edificios seleccio-
nadas para sus trabajos.

Mas alla de la urgencia de su misién por registrar ese
patrimonio, los Becher hicieron también hincapié en la nece-
sidad de definir unos criterios de documentacion candnicos.
Aislados, sin ningun indicio humano o detalle que pudiera
distraer la neutralidad de la imagen, los edificios debian ser
fotografiados siguiendo siempre las mismas normas: en blanco
y negro, con camara de gran formato, siempre con la luz plana
de la mafiana y desde un punto de vista frontal ligeramente ele-
vado. Sin ningun rastro de expresividad subjetiva, el resultado
es una imagen con gran calidad luminica, una escala de grises
asombrosa y una nitidez perfecta en el enfoque. A pesar de
este planteamiento tan sistematico, de rigor casi enciclopédi-
co, el contenido documental se formaliza en imagenes practi-
camente escultoricas de una «belleza controlada». Es sin duda
el caso de Chemische Fabrik Wesseling bei KéIn que retrata la
magquinaria de una fabrica quimica situada en las proximidades
de Colonia.



Joan Fontcuberta

(Barcelona, 1955)

Retrato oficial del cosmonauta Ivan Istochnikov, 1997

Joan Fontcuberta es posiblemente uno de los fotégrafos espa-
fioles con mayor reconocimiento y proyeccién internacional.
Desde los inicios de su trayectoria artistica utiliza la fotografia
para mezclar hechos aparentemente ciertos con elementos de
ficcién, cuestionando la veracidad que se le da por supuesta a
la fotografia simplemente por ser el medio que de manera mas
fidedigna retrata la realidad. Destaca también su labor como
ensayista, docente y critico, habiendo recibido a lo largo de su
carrera importantes galardones como el Premio Nacional de
Fotografia en 1998, el Premio Nacional de Ensayo en 2011 o el
Premio Hasselblad en 2013.

Fontcuberta pone de manifiesto que las imagenes pueden
mentir y manipular con gran facilidad. Provocador por naturale-
za, el artista desmonta con grandes dosis de ironia la incuestio-
nada autoridad de relatos cientificos e histéricos en proyectos
como Herbarium, Fauna, Sirenas, Karelia u Orogénesis.

El Retrato oficial del cosmonauta Ivan Istochnikov pertenece
a la serie Sputnik, un trabajo en el que Fontcuberta desvela un
tragico episodio de la carrera espacial. En 1968, el coronel lvan
Istochnikov nunca regresé6 de su misidn a bordo del Soyuz 2. En
plena Guerra Fria, la rivalidad entre Estados Unidos y la Unién
Soviética por llegar a la Luna se habia convertido en una cues-
tion politica de gran importancia y el régimen soviético, que no
quiso hacer publico este fracaso, borré al cosmonauta de las
fotografias oficiales y deporté a sus familiares a Siberia.

Toda la historia, aparentemente muy bien documentada,
ilustrada con fotografias e incluso titulada «oficial», resulta ser
finalmente una gran invencién del artista. Autorretratandose
caracterizado como lvan Istochnikov —nombre que es, en
realidad, Joan Fontcuberta traducido al ruso— el artista con-
sigue enganfar al espectador que toma el relato por verdadero
gracias a la verosimilitud de las imagenes. Estas palabras del
propio Fontcuberta explican lo que busca conseguir con su
trabajo: «La sociedad parece aceptar que la fotografia es un
fiel testimonio de la realidad, concediéndole mas credibilidad
que al propio fotégrafo. Yo intento socavar esa credulidad, ya
que en todo caso la imagen es una construccién. No se trata
de enganiar, sino de proporcionar instrumentos para evitar el
engafio. Si yo, con mis pocos medios, he sido capaz de crear
esto, no quiero ni imaginar lo que son capaces de hacer las
grandes agencias».

Andreas Gursky

(Leipzig, Alemania, 1955)

218

Hong Kong Port, 1994

Andreas Gursky es un fotégrafo que pertenece a la llamada
Escuela de Disseldorf, brevemente explicada en el texto
dedicado a la obra de los Becher. Su primer acercamiento a la
fotografia le llego a través del negocio familiar, complemen-
tandolo posteriormente con sus estudios de Comunicacion
Audiovisual y Bellas Artes. De todos los alumnos de
Disseldorf tal vez sea el de mayor proyeccién internacional,
protagonizando exposiciones monograficas como la cele-
brada en el MoMA en 2001 y alcanzando en varias ocasiones
cotizaciones histdricas por sus fotografias.

En la transicion de los 80 a los 90 empieza a perfilar el que
sera su particular estilo, utilizando los formatos fotografi-
cos mas grandes existentes en el mercado y sirviéndose del
retoque digital para finalizar sus fotografias. Para Gursky,
la realidad es solo una materia prima que el fotégrafo pue-
de manipular. Son conocidos los trabajos en los que retrata
lugares de intercambio humano vinculados al gran capitalismo:
parqués de las bolsas mundiales, espectaculos deportivos,
discotecas, aeropuertos, supermercados u hoteles donde el
ser humano aparece inmerso en una masa abstracta quedando
despojado de cualquier atisbo de individualismo. Frente a estos
documentos de un mundo globalizado, destaca igualmente
su faceta paisajistica en la que, del mismo modo, sugiere la
pequeriez del ser humano situando figuras de escala minuscula
frente a la inmensidad de la naturaleza.

Hong Kong Port es una obra que ejemplifica muy bien su
método de trabajo: se trata de una fotografia de gran tamaro
para la que realiza desde una gran altura muchas tomas que
posteriormente tratara digitalmente uniendo, afadiendo o
suprimiendo partes de la composicion. El efecto alcanzado
es de un virtuosismo técnico impresionante, consiguiendo
una enorme profundidad de campo y permitiéndonos ver con
gran detalle y nitidez incluso a varios kilémetros de distancia.
Este puerto, el de mayor actividad en toda Asia, es un buen
ejemplo de los centros de gran actividad econémica y humana
que Gursky suele fotografiar con el fin de plasmar los lugares
iconicos de la sociedad de consumo. También ejemplifica un
uso pictdrico de la fotografia, recurriendo a tamafios y compo-
siciones propias de la pintura de paisaje romantica.

Paul Delvaux

(Antheit, Bélgica, 1897 — Furnes, Bélgica, 1994)

L'appel, 1944

Tras estudiar arquitectura y pintura en la Academia de Bellas
Artes de Bruselas, Paul Delvaux comienza su carrera artistica
bajo la influencia de los pintores mas en boga de su pais en
aquellos afios: los expresionistas flamencos. A partir de 1935,
sin embargo, se aproxima al Surrealismo llegando a desarrollar
un lenguaje artistico propio que le hace inconfundible. Para
Delvaux el arte debia recuperar su magia y su poesia a través
de lo extraio y lo ilégico, hecho que conforma su particular
estética surrealista.

El detonante que le hizo virar hacia la creacién de imagenes
oniricas seria el encuentro con la obra de su contempora-
neo René Magritte y el descubrimiento del artista Giorgio de
Chirico, maximo exponente de la pintura metafisica, corriente
italiana en la que se conjugan elementos enigmaticos, irreales
y misteriosos. Ademas, Delvaux extraeria de las experiencias
vividas en su infancia y juventud la inspiracién de su iconogra-
fia méas caracteristica. Los personajes con bombin que remiten
a sus lecturas de Julio Verne, el esqueleto del aula de Biologia
que tanto le inquieté siendo nifio, las figuras de cera del museo
Spritzner dedicado a curiosidades médicas o los cuerpos y las
arquitecturas clasicas vinculados a su temprana aficién por el
mundo grecolatino, son elementos enraizados en sus recuerdos
infantiles. La memoria de todo ello alimentara su vocabulario
plastico y aparecera de manera recurrente a lo largo de toda su
produccién artistica.

La composicion de Lappel atina los elementos mas repre-
sentativos de la pintura de Delvaux: el esqueleto, la mujer y
la arquitectura clasica. El esqueleto, dotado de una expresivi-
dad casi humana frente a las hipnotizadas mujeres sin rasgos
aparentes de vida. Las idealizadas figuras clasicas de mujeres
ensimismadas, en una especie de deambular sonambulo que
les impide cualquier tipo de comunicacién entre ellas. Y por
ultimo, el misterioso y enigmatico escenario de arquitectura
grecorromana, préximo a los espacios desolados del surrealista
italiano Giorgio de Chirico.
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Rosa Bleda y
José Maria Rosa

(Castellon, 1969)
(Albacete, 1970)
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Calatanazor, en torno al afio 1000, de la serie Campos
de Batalla, 1995

Bleda y Rosa es el equipo artistico compuesto por Rosa Bleda
y José Maria Rosa, formados como fotégrafos en la Escuela de
Artes Aplicadas y Disefio de Valencia. Se dieron a conocer en
los 90 a partir de su serie Campos de fiutbol, que presentaba
estos campos en desuso, abandonados y quizas solo emplea-
dos para competiciones de bajo nivel. Afios mas tarde, en 2008
recibieron el Premio Nacional de Fotografia por su «profunda
reflexién sobre la relacién entre memoria, espacio e imagen».

La obra de Bleda y Rosa consiste en series fotograficas don-
de la historia y la memoria se funden, obligando al espectador
a recrear en su imaginacion las diferentes capas temporales
que se acumulan en los lugares capturados. Pretenden reflejar
de qué manera los espacios que habitamos estan marcados y
conformados, aunque no nos resulte evidente, por el peso de
la historia. Se trata de espacios que se nos muestran vacios
y asépticos, similares a los fotografiados por la Escuela de
Disseldorf (sobre la que podemos leer més informacién en
la pagina 217), pero en los que la huella y la actividad humana
esta presente. Ejemplo de ello es la serie Campos de Batalla
realizada entre 1994 y 1996 e integrada por 21 fotografias
actuales de localizaciones en las que acontecieron importantes
batallas de la historia de Espaiia. Las fotografias, de formato
apaisado, estan dividas por una franja blanca que distancia al
espectador y evita que se recree en el paisaje. Todas tienen un
pie de foto en el que se indica el lugar donde fue realizada y el
afo de la batalla que hizo famosa la localizacién. Es el caso de
Calatafiazor, escenario de una legendaria derrota de Almanzor
durante la Reconquista. El lugar actual no tiene nada de heroi-
co, sino un aspecto mas bien ruinoso y abandonado, pero el
pie de foto invita al espectador a rememorar el épico pasado
de ese lugar.

En la misma linea destacan trabajos posteriores como
Ciudades, que trata el recuerdo de las diversas civilizaciones
que poblaron la Peninsula Ibérica y su fuerte herencia fisica y
cultural atin hoy dia o el proyecto Origen, que nos habla de los
diferentes espacios donde se situd el origen de la humanidad
segun los Gltimos descubrimientos de los siglos XIX, XX y XXI.



Esta publicaciéon acompaiia a la exposicién Sin titulo. La Coleccion
Telefénica como nunca se ha visto, una propuesta expositiva inno-
vadora en la que se ha querido dar un paso mas a la hora de mostrar
la Coleccion artistica de Telefénica. En este proyecto no han pri-
mado los tradicionales criterios estilisticos o de técnica que hasta
la fecha han modelado las exposiciones anteriores. La mirada ha
sido mas heterodoxa porque el objetivo de esta cita ha sido refle-
jar el espiritu y la filosofia del Espacio Fundacién Telefénica: un
lugar de encuentro, experiencia, participacion y aprendizaje para
todos los publicos.

Con esta ambiciosa idea en mente, en lugar de invitar a un ex-
perto para realizar el comisariado en torno a la Coleccién, hemos
abordado el proyecto de un modo innovador y arriesgado. Un
grupo de nifos, de entre 10 y 12 afios, han hecho de comisarios de
arte, se han implicado en el proceso de seleccién de las obras a
exponer, a interpretar y a experimentar con el objetivo, no sélo de
fomentar su interés por el arte, sino de favorecer ciertas capacida-
des propias de la pedagogia STEAM, en donde el arte se muestra
como una herramienta clave para fomentar el pensamiento creati-
vo del individuo.

Desde su inicio la idea parecia muy adecuada para esta nueva
etapa pero scémo abordarla? ;Cémo llevar a cabo este reto sin
dejar a un lado la calidad y el rigor de otros proyectos expositivos?

La puesta en marcha de una iniciativa de participacion colectiva
tiene su complejidad y mas tratandose de nifios, por ello, se deci-
dié contar durante todo el proceso con el apoyo de dos consulto-
ras especializadas en pedagogia, ademas de recabar opiniones de
expertos en arte y educacién que nos sirvieran de referencia.

Se exploraron experiencias y modelos internacionales que
pudieran guardar paralelismos a través de profesionales, de 4m-
bito nacional e internacional, de museos o instituciones culturales
con experiencia probada en procesos de creacion colectiva y de
coparticipacion.

Tras varios encuentros en donde se compartieron los objetivos
fueron surgiendo las claves préacticas para formular y ejecutar el
proyecto con éxito. Asi mismo se establecieron los siguientes con-
ceptos para trabajar con los alumnos:

1. Qué es una coleccién

2. Qué es una exposicion
3. Coémo se crea y reinterpreta una obra de arte
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Con este guion en mente, y tras seleccionar dos colegios, uno
publico de la periferia de Madrid y otro concertado del centro,
—el Francisco de Quevedo de Leganés y el Blanca de Castilla de
Chamberi, respectivamente—, se disefié una serie de actividades
para realizar en el aula a lo largo de varias semanas.

De un listado previo de cerca de 100 piezas de la Coleccién, los
nifos trabajaron en la seleccion de las obras de arte que mas les
atraian, investigaron sobre los autores y las obras elegidas, como
exponerlas, el disefio y titulo de las cartelas, y realizaron por grupos
un mural expositivo con varias obras que tenian algin punto en co-
mun. Ademas, durante este proceso los escolares pudieron visitar
el Espacio Fundacién Telefénica de la mano del equipo educativo
donde vieron los almacenes de obra de la Coleccién —para com-
prender los cuidados que implica tener una coleccién de arte— asi
como contemplar una exposicién temporal en persona.

El broche final de esta etapa fueron unos talleres realizados con
creadores de distintas disciplinas —fotografia, comic y literatu-
ra— donde los participantes se sumergieron de manera directa en
el proceso de creacién de una obra de arte y de cémo cada uno
puede reinterpretar las obras de otros a su manera.

Como resultado de todo este viaje, los nifios fueron generando
a lo largo de varias semanas un material creativo muy interesante
y divertido que puso en evidencia, no solo la motivacién e impli-
cacion de los escolares al sentirse protagonistas de una colabora-
cién seria e importante, sino la fuerza y el valor de la experiencia
activa para proporcionar y facilitar un aprendizaje significativo.

Creemos haber cumplido el objetivo. Tanto alumnos como pro-
fesores se han sentido muy satisfechos de haber podido participar
en un proyecto que les ha permitido acercarse al arte de un modo
totalmente original adquiriendo nuevos conceptos y, por parte del
Espacio Fundacién Telefénica, de incorporar las miradas y percep-
ciones de los nifios y producir una exposiciéon innovadora y con
un espiritu abierto y participativo que muestra los fondos de la
Coleccién Teleféonica como nunca se habian visto.

El epilogo de este proyecto lo constituye el libro que ahora tienes
en tus manos. No es el catalogo tradicional de una exposicién de la
Coleccion al uso sino mas bien un espejo de todo el proyecto.
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