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Titulo: Humana Magazine. Revista especializada en cultura y arte.
Autor: Manuel De La Fuente Bafios

Resumen: Este proyecto profesional presenta una revista especializada que busca,
como medio independiente, explorar el estado actual de todas las disciplinas artisticas y
tratar de realizar un acercamiento entre los artistas y el publico. Como medio
independiente, HUMANA magazine pregunta y ofrece las herramientas, tanto al lector
como a los artistas, para poder analizar y comprender el estado del arte. Se parte de que
no todas las disciplinas artisticas son iguales: cada una de estas tiene sus circunstancias
y la revista ayuda a su comprension.

HUMANA magazine es una revista especializada en cultura y arte, nativa online,
disponible en https://humanamagazine.wixsite.com/humanamagazine. La
publicacion defiende la bldsqueda de la excelencia, la importancia de la educacion, el
arte como oficio, el proceso creativo y el esfuerzo del trabajo desde el talento y la
verdad. Los artistas, tanto emergentes como consagrados, son las piezas protagonistas,
sobre las que se observa la importancia de defender su medio y forma de vida. Se
emplea un enfoque editorial, donde la vida del autor nos lleva a sus obras. Ademas, se
quiere ofrecer al lector desde el feminismo una vision global de igualdad de género. Por
tanto, el objetivo principal es proporcionar al lector una estructura fundamental para el
conocimiento y despertar el interés por la busqueda de la calidad y cualidad en el
mundo del arte. En la revista, se aplican el sentido critico y el enfoque periodistico
como herramienta de control del mundo artistico para cumplir una funcién esencial de
formacion y mejora de la sociedad.

El primer nimero de HUMANA magazine cumple una serie de objetivos especificos,
entre los que destacan: dar voz a artistas contemporaneos que representan el ideario;
profundizar en el mundo del arte y sus circunstancias para asi servir a la sociedad; y ser
atil al lector al fomentar el desarrollo del sentido critico y otorgarle las herramientas
para elegir y decidir libremente qué es arte.

En definitiva, se busca ampliar el horizonte artistico actual y lograr involucrar al lector
en la cultura. Por eso, la revista contiene reportajes sobre figuras revolucionarias del
pasado reciente en las dos disciplinas mas relevantes para representar la realidad en la
historia del arte: Lucian Freud (pintura), Diane Arbus (fotografia), Edward Hopper
(pintura), y Tamara de Lempicka (pintura). Para el contexto actual, se han realizado
entrevistas con artistas de la talla de los pintores Antonio Lopez, Silvia Flechoso y
Sergio Romero Linares y de la fotografa Cristina Marrodan. Ademas, cada pieza se
acomparia de ilustraciones propias del autor del proyecto como sello personal de la
revista para marcar la diferencia y enriquecer el contenido.
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La revista es de caracter cuatrimestral, se publica cada cuatro meses. Por esto es
estacional, cada nueva estacion del afio HUMANA magazine traeré su publicacion para
aportar su vision y sentido critico de los principales protagonistas de la cultura y el arte.
En ella, las diferentes disciplinas artisticas se trataran con el rigor, la veracidad y el
enfoque periodistico desde el periodismo lento necesario para ofrecer al lector la calidad
en estos momentos donde la decadencia parece triunfar.

Palabras clave: periodismo especializado, arte, revista, periodismo lento,
comunicacion, cultura

Tittle: Humana Magazine. Specialized in culture and art.
Author: Manuel De La Fuente Bafios

Resume: This professional project presents a specialized magazine that seeks, as an
independent medium, to explore the current state of all artistic disciplines and to try to
bring the artists and the public closer together. HUMANA magazine as an independent
medium asks and offers the tools, both to the reader and to the artists, to be able to
analyze and understand the state of the art. Not all artistic disciplines are the same, each
of these has its circumstances and the magazine helps to understand them.

HUMANA magazine is specialized in culture and art, https://
humanamagazine.wixsite.com/humanamagazine, native online. The publication is
positioned in a search for excellence, the importance of education, art as a trade, the
creative process and the effort of work, from the talent, and the truth. The artists, both
emerging and established, are the main pieces, on which the importance of defending
their environment and way of life is observed. An editorial approach is used, where the
life of the author takes us to his works. In addition, it is intended to offer the reader
from feminism a global vision of gender equality. That is, to generate a fundamental
structure to offer the reader knowledge and awaken interest in the search for quality and
quality in the art world. In the magazine, the critical sense and journalistic approach are
applied as a control tool of the artistic world to fulfill a main function in society and the
formation of democracy.

The first issue of HUMANA magazine meets a series of objectives, such as giving a
voice to contemporary artists who represent the ideology. Without forgetting to delve
into the world of art and its circumstances in order to serve society, be useful to the
reader by promoting the development of a critical sense and the tools for the freedom to
choose and decide what art is. In short, to get the reader involved in the culture. For this
reason, the magazine contains reports on revolutionary figures of the recent past in the
two most relevant disciplines to represent reality in art history: Lucian Freud (painting),
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Diane Arbus (photography), Edward Hopper (painting), and Tamara de Lempicka
(painting). More interviews with current artists of the stature of: Antonio Lopez
(painting), Silvia Flechoso (painting), Cristina Marrodan (photography), and Sergio
Romero Linares (painting). Where each piece is accompanied by its own illustrations as
a personal stamp of the project to make a difference and enrich the content.

The magazine is quarterly in nature, it is published every four months. For this reason it
Is seasonal, each new season of the year HUMANA magazine will bring its publication
to contribute its vision and critical sense of the main protagonists of culture and art. In
the different artistic disciplines that will be treated with rigor, truthfulness and the
journalistic approach from the slow journalism necessary to offer the reader the quality
in these moments where decadence seems to triumph.

Keywords: slow journalism, art, magazine, specialized journalism, communication,
culture
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1. Introduccion

El Trabajo de Fin de Grado que se presenta en esta memoria se incluye en la modalidad
profesional dentro de los TFG pertenecientes al Plan de estudios del Grado en
Periodismo que consiste en la realizacion y ejecucion practica de un proyecto
profesional dentro del ambito de los medios de comunicacion, como puede ser la
realizacion de un trabajo periodistico en prensa, radio, television o internet y un plan de
comunicacion.

En el presente trabajo se presenta el TFG en el desarrollo profesional de una revista
cultural, enfocada en las multiples disciplinas del arte. ElI formato de la revista es
integramente digital, apostando por el formato online en una periodicidad estacional de
cada cuatro meses. Dentro del aspecto virtual la revista también se disefia y maqueta
como las revistas tradicionales impresas para ofrecer directamente en la web bajo
formato PDF para una lectura offline. En la propia web el lector podra consumir esos
contenidos adaptados y publicados en forma de post, en convivencia ademas de otros de
vida més efimera, de manera que hay una dualidad en la presentacion de la revista.

HUMANA magazine (disponible en el Anexo 1) constituye un proyecto personal que
surge de la necesidad de dar a conocer otras formas de pensar y crear. Quiero mostrar y
seleccionar estilos de arte apenas cubiertos por los medios tradicionales, predominantes
0 generalistas, e instituciones y profesionales del arte. Sin denostar los estilos y
tendencias existentes, quiero dar luz y cumplir con mi servicio a la sociedad ofreciendo
una informacion plural y critica de la situacion actual del mundo artistico, en esa
vulgarmente Ilamada "burbuja del arte™. Los objetivos principales de la revista son tres:

- Ser un referente en la busqueda de la verdad, del arte y la belleza, en la

excelencia del oficio artistico
- Dar a conocer artistas emergentes que cumplen los requisitos editoriales
- Homenajear a los autores pasados que los defendieron.

La idea original de la revista nace mucho antes de entrar a estudiar en el Grado de
Periodismo. Mi trayectoria profesional como ilustrador y artista grafico me fue
posicionando en la intencién de mostrar a la sociedad aquellos estilos y artistas a los que
las instituciones, los medios y otros profesionales del sector no dan el mismo apoyo que
a aquellas obras y autores que siguen los dogmas establecidos por ellos. Este hecho me
inspird para entrar a estudiar el Grado de Periodismo y, desde mi doble posicion como
profesional de la informacién y del arte, dar a conocer estos acontecimientos y a los
artistas que no entran dentro de la actual situacion del mundo artistico o de la cobertura
mediatica de masas.

La creacion de una revista me permite como periodista exponer una linea editorial
donde dejar clara esta posicion: denunciar lo que ocurre en cumplimiento de mi deber
deontoldgico, exponer los hechos y mostrar al ciudadano obras de arte que no son
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elegidas por ciertos intereses particulares. En la revista especializada se hablara del arte,
incluyendo entrevistas a artistas y formatos como el reportaje para autores pasados y
cumbres en la historia, todo desde una posicion defensora de la igualdad de géneros y
desde un periodismo lento.

1.1 Justificacion

La eleccién final de la modalidad profesional del presente TFG me permite poner en
practica los conocimientos adquiridos durante los estudios del Grado en Periodismo de
las diferentes asignaturas cursadas; Generos Periodisticos Interpretativos, Periodismo
Cultural y Cientifico, Disefio Periodistico, Historia del Periodismo, Disefio web,
Ciberperiodismo, Redaccion Periodistica, y en definitiva todas las materias cursadas
durante estos cuatro afios me han permitido llegar ahora para realizar la revista.

La experiencia profesional y personal me ha llevado a la eleccion del presente tema.
Durante mis estudios de arte a principios del afio 2000 tuve mi primer contacto con el
mundo artistico y su compleja estructura. En los afios iniciales como profesional de la
ilustracion diversifiqué mi trabajo en cliente y artistico. En la vertiente artistica pude
comprobar las dificultades del complejo mundo del arte. No me refiero solo a lograr
exponer y entrar dentro de la "burbuja del arte™, sino en que la dificultad no solo radica
en que alguien te apoye para estar dentro, tambien debes ceder a sus dogmas creativos
para poder estar en esa burbuja (Ramirez-Zuluaga, 2017). Todo lo que esto supone es un
control y manipulaciéon existente por parte de una élite que corrompe el arte y el
fundamento principal por el que surgio y su funcion para la sociedad. El arte actual
cubre unos intereses particulares por encima de los generales. El arte debe generar
beneficios, ser rentable, pero debe ser mucho mas que un producto de consumo. Fue
este recorrido profesional y personal lo que me llevé a estudiar periodismo, para asi
aportar mi grano de arena en la denuncia de esta situacion, para mostrar una realidad
artistica mas amplia a la sociedad, ademas de exponer y destacar las caracteristicas
fundamentales que el arte debe sustentar y defender en su funcion principal para la
humanidad.

La idea de la revista también es consecuencia de mi trabajo para clientes como
ilustrador en medios editoriales, donde desde mi posicién no podia elegir el contenido
que llegaba al publico. Asi surge la necesidad de prepararme profesionalmente como
periodista y, ahora poder reflejar en la revista mi experiencia y todo lo aprendido
durante el Grado de Periodismo.

No se puede realizar este apartado de justificacion sin hablar de una de las cuestiones
principales que han llevado a desarrollar el trabajo de la revista. Los datos del estudio El
consumo cultural: ¢cuestion de gusto, o de precio?, del Observatorio Social de La
Caixa, revelan que el ciudadano tiene un alto desinterés por la cultura que esta unido y
motivado por su nivel de estudios mas su nivel economico (Prieto, Pérez y Suarez,
2018). Desde hace mucho tiempo se estudian las causas del alto grado de desinterés y
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de ignorancia del ciudadano medio por la cultura. Es una cuestién crucial, porque si no
hay diagnostico nunca habra terapia. Ante la complejidad del arte se encuentra un
publico desorientado. En estas dos ultimas décadas del siglo XXI la sociedad de la
informacion esta saturada, perdida y naufragada en un océano de contenidos. Ante este
volumen de datos culturales para elegir, el individuo no sabe por dénde empezar, si
merece la pena invertir su tiempo en la lectura de un libro, de una pelicula, o una
exposicion de arte. En este caos, los medios de informacion, las instituciones que
dominan las grandes masas de publico, lanzan su red e imponen sus condiciones para su
propia conveniencia (Lozano, 2012). Es aqui donde debe entrar el periodista para
ejercer su funcion de perro guardian.

Fig. 1 Portada de HUMANA magazine.

Esta imposicion selectiva por parte de las élites hace que no se muestre la variedad
artistica existente. Lo mismo ocurre en otras disciplinas como la musical, que deriva en
la infinita ignorancia musical a la que se ven conducidos los pablicos por la falta de
programas de esta indole en los medios de informacion. Como argumentan autores
como Blanco Maldonado (2016), en la década de los 80 con solo los dos canales de TV
que existian y las docenas de emisoras de radio habia mas divulgacién musical que
ahora con internet y la imposicion reduccionista de las multinacionales.

El periodista tiene una labor determinante ante la imposicion de las élites: ofrecer una
vision plural y de control férreo. Mediante la critica, sin ataduras a ningn poder y
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enraizada en la pluralidad, es como libera al artista y al puablico de las manos de las
instituciones, de las grandes multinacionales y de los intereses de los medios de
comunicacion, lo que consigue al transmitir sin sesgos con un pensamiento anti iddlatra,
completo de jerarquias de valores y en la busqueda de la excelencia. Se lograra asi que
el periodista aporte a la sociedad dar la libertad de eleccion para que cada individuo
tenga en sus manos la posibilidad de resistir a las presiones que le quieren persuadir y
fabricar una opinion y una serie de esloganes. En definitiva, dara al individuo el sentido
critico necesario para que sea este y no una élite quien decida.

No es todo negativo en este oceéano informativo. La red de redes ha posibilitado que el
ciudadano acceda a otro arte que no es el ofrecido por las élites formadas por los
propios artistas interesados e instituciones privadas o publicas. Ahora se tiene la
posibilidad de elegir fuera del control establecido. El individuo puede estar adquiriendo
un conocimiento artistico que por ejemplo haya hecho florecer la ilustracion en esta
Gltima década como movimiento artistico (La Vanguardia, 2019), y este nuevo interés
aumentaria su capacidad de sentido critico para discernir entre que es o no es el arte.

Las nuevas tecnologias y herramientas para desarrollar las disciplinas artisticas también
pueden hablar de un nuevo resurgir del arte y artistas fuera del control de las élites. La
idea expuesta se ha visto reforzada en este periodo de pandemia, donde el arte en todas
sus expresiones se ha vuelto fundamental en el futuro del mismo. La necesidad del arte
para la sociedad es de vital importancia (Fischer, 2001). Es un reflejo del hombre, de
sus diferentes pensamientos, mantiene una relacion profunda y en equilibrio con las
circunstancias que le rodean. Las necesidades del ser humano cambian y el arte con él.

El arte genera una irrealidad para intensificar la propia realidad, porque afiade sentido y
significado a la vida. Con el arte el individuo se convierte en comunitario, su lado
individual se hace social al verse reflejado como si estuviese delante de un espejo. El
arte asi es un medio de comunicacién, y si no comunica pierde una de sus funciones
principales. Parte del arte contemporaneo ha generado un lenguaje que solo entiende el
emisor, por esto el pablico como receptor no se siente identificado y se distancia del
arte. Porque la funcion del arte cambia cuando cambia el mundo, y puede generar el
cambio. Ante las diferentes sociedades y sus conflictos se abren nuevos caminos, pero
hay algo inmutable y es la verdad. Es lo que nos permite a los seres humanos de nuestra
generacion, del siglo XXI, emocionarnos al ver las pinturas rupestres de Altamira, hasta
las obras de Antonio Lopez en la actualidad (Tortosa, 2019). Desde la revista se
defiende la importancia para la sociedad de que el arte avance con los tiempos en los
que vive y no quede aislado a una élite. Un avance desde las humanidades, la cultura
plural y no excluyente de ninguna obra por pertenecer a un estilo, desde un rigor por la
excelencia y el oficio, y una apuesta por el avance del pensamiento humano.

La sociedad no es la unica culpable de su desinterés del arte, también el complejo
mundo artistico ha generado esta situacion. Como veremos mas adelante en el estado de

10



De La Fuente Bafios, Manuel. (2021). Humana Magazine. Revista especializada en cultura y arte. Trabajo de Fin de
Grado en Periodismo. Universidad de Valladolid. Curso 2020-2021.

la cuestion, su lenguaje elitista y encriptado han generado en parte la situacion actual.
En los informes analizados sigue existiendo un publico nicho y un interés por la cultura
de manera general. Segin la Encuesta Habitos y Practicas Culturales en Espafia del
Ministerio de Educacién, Cultura y Deporte (MECD, 2018-19), un alto nimero de
ciudadanos esta interesado en la cultura, es decir, las actividades culturales mas
frecuentes de forma anual son escuchar mdsica, leer e ir al cine, con tasas del 87,2%, el
65,8% y el 57,8%, respectivamente. Pero se muestra ese desinterés directamente
relacionado con otra parte del arte como es la visita a museos y sobre todo de las
exposiciones o galerias. El porcentaje de personas que han visitado un museo el dltimo
afio es de un 40,5%, pero se hace mas notable en las visitas a una exposicion, con solo
el 29,8%, y sobre todo a las galerias de arte, con un 16%.

Personas segin la visita a museos Personas seg(n la visita a exposiciones Personas segun la visita a galerias de arte
(En porcentaje) (En porcentaje) (En porcentaje)

Fig. 2 Grdfica Encuesta Habitos y Prdcticas Culturales en Espafia. Fuente: MECD, 2018-19.

En el informe de 2021 Marco General de los Medios en Espafia de la Asociacion para la
Investigacion de Medios de Comunicacion (AIMC, 2021), se ve la audiencia de
suplementos y revistas segun el tipo de lector en papel o en internet, y esta ultima
supera con amplitud al formato clasico. Esta creciente audiencia en el formato digital ha
resultado determinante para tomar la decision de generar la revista solo en formato
online.

Desde el dltimo informe de Los lectores de revistas culturales: perfil y nuevos habitos
de lectura de 2014 de la Asociacion de Revistas Culturales de Espafia (ARCE, 2014), se
destaca como las revistas culturales en formato fisico han ido desapareciendo y las
supervivientes se han adaptado al formato digital. También han nacido nuevas revistas
nativas digitales y ambas comparten las dificultades para sobrevivir por las
circunstancias actuales, de cambio y adaptacion, sin respuestas adecuadas para
solucionar la vigente incertidumbre. El estudio manifiesta que las personas que leen
revistas culturales y de arte presentan rasgos marcados en relacion a sus aspectos
sociodemograficos, por los habitos lectores y practicas culturales, y los relacionados con
sus usos digitales.
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EVOLUCION DE LA AUDIENCIA DE SUPLEMENTOS Y REVISTAS
SEGUN TIPO DE LECTOR (PAPEL/ )(* - 2019-2020
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Fig. 3 Grdfica Audiencia de suplementos y revistas. Fuente: AIMC, 2020

En resumen, el informe desvela que si existe interés por la cultura dentro de un nicho de
publico. El lector se muestra muy interesado (7,3 sobre 10), en especial por las
actividades relacionadas con: los libros (8,9), las revistas (7,9) y la musica (7,9). Son
ademas usuarios muy activos de contenidos culturales digitales (7 de cada 10). Los
jévenes lectores entre 16 y 30 afios muestran niveles de uso de contenidos audiovisuales
con peliculas y videos, de los blogs y redes sociales muy altos (también 7 de cada 10).
Los datos de lectura de revistas en el pablico (7,9 de cada 10) muestran un alto habito
lector. El usuario tiene una formacion académica con el 88% son titulados superiores.
Respecto a la cultura en las redes, destaca que un 96,6% busca informacion cultural. La
actividad digital es alta, el 95% son activos. Ante estos datos tenemos un pablico nicho
gue demanda cultura, que aprecia el arte y le gusta leer, y es un usuario activo de
internet.

Lectores segin medios de comunicacién
en los que se encuentran contenidos similares a los

de las revistas culturales por intervalos de edad Lectores segiin nivel de estudios
100% - 100% S— —28%
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Fig. 4 Grdfica. Fuente: ARCE, 2014.
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Los dogmas del arte moderno matan el sentido critico. Durante el siglo pasado el arte ha
sufrido una fuerte institucionalizacion, y nuevas teorias artisticas que no han sido nada
mas que meras artimafias para mantener su ideario, a los artistas seleccionados y una
falsa superioridad intelectual sobre el resto, una apropiaciéon del mundo del arte para su
propio beneficio. Tomando el control de las organizaciones, medios de comunicacion y
el mercado. Sus dogmas no han permitido que el arte sea de todos y para todos (Lesper,
2012a). En el presente proyecto se busca poner solucion a esa situacion.

1.2 Objetivos
En el TFG se plantea el cumplimiento de unos objetivos. Los objetivos principales son:

- Dar voz a artistas contemporaneos que representan el ideario.

- Profundizar en el mundo del arte, informando pluralmente en el por qué se obvian
estilos y se excluyen artistas contemporaneos de diferentes corrientes: estilo
figurativo, realista, surrealista, etc.

- Servir a la sociedad: ser util al lector al fomentar el desarrollo del sentido critico, que
debe ayudar a mostrar la realidad del arte actual y contemporaneo. Este hecho nos
pondré enfrente de la actual corriente elitista, abstracta y sin comprension por parte
del publico, y a su vez el individuo podra tener las herramientas y la libertad de elegir
y decidir sobre qué es arte.

- Involucrar al lector en la cultura y el interés por el arte. En la actualidad se olvidan
deliberadamente las finalidades del arte: comunicar, exponer, preguntar, criticar y
finalmente la comprension por parte del espectador. Si no se involucra a la
ciudadania en el mundo del arte este deja de ser Gtil y su propia existencia queda en
entredicho.

Objetivos secundarios:

- Disefiar la imagen de marca de la revista.

- Disefiar y maquetar la revista en dos formatos digitales: pagina web, con contenidos
adaptados y actualizacion frecuente; y PDF, con ndmeros cuatrimestrales que
incluyan mayor profundidad y calidad que la version web.

- Crear contenido grafico con ilustraciones propias que otorguen un sello caracteristico
y distintivo del estilo de la revista.

- Seleccion de contenido, temas y artistas y de los formatos mas adecuados.

- Elaboracion de entrevistas con artistas consagrados y otros mas emergentes.

- Redaccidn de textos para los reportajes y entrevistas.

- Redaccion web y redes sociales.
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2. Fundamentos tedrico académicos

El estado de la cuestion es el Campo del Arte, concepto acufiado gracias al socidlogo
francés Pierre Bourdieu en su texto Las reglas del arte: génesis y estructura del campo
literario, que quiere describir como se distribuyen los constructos sociales dentro una
sociedad con la simbologia y la autonomia del arte. Este campo se construye con el
prestigio social que supone la adquisicion de una pieza de arte. Esta concepcion como
bien econémico y social corresponde a un periodo de la historia del arte que abarca del
s. XVI al s. XX. y que segun Bordieu se enraiza en los valores de la distincion social y
que sustituye a los de la antiguedad clasica. Esto parece haber cambiado en el siglo
XXI. Segun Vivian Romeu (2017), el arte actualmente ha cambiado con la influencia
del postmodernismo hasta el arte contemporaneo, pero en realidad sigue moviendo la
distincion social que plantea Bourdieu con otros dirigentes en el sistema establecido.
Derrocar a un poder para poner otro igual, que mantiene como una é€lite el control en el
campo del arte.

2.1 Arte contemporaneo actual

El arte no es para crear artistas, sino para crear obras trascendentes en el tiempo. Es
cierto que la pieza principal del arte es el artista, pero este debe tener la labor de un
cientifico o de un periodista, desde su independencia debe buscar y ofrecer con su obra
la verdad. Ante una sociedad decadente, el arte verdadero refleja la decadencia. Pero su
funcion social es mostrar esa sociedad como algo que se puede cambiar y procurar su
mejora.

El arte se ve condicionado por el tiempo y representa a la humanidad a medida que esta
avanza por su transcurrir. Ademés va mas all4, crea momentos que perduran en la
historia del hombre, por encima de los cambios generados por el ser humano. Por eso
las obras artisticas que se mantienen a lo largo del mismo por encima de los cambios de
la humanidad se pueden nombrar como arte. ;Qué cualidades deben tener las obras que
perduran? Expresar y comunicarse en un lenguaje comprensible, el perfeccionamiento
constante en la ejecucion del proceso creativo, innovar, criticar, la busqueda de la
belleza, la verdad y obtener ese centro que hace alcanzar lo sublime. La vision del arte a
través del tiempo lleva consigo la vision permanente de los rasgos constantes de la
humanidad.

La situacién del arte actual contemporaneo puede estudiarse y analizarse desde todos
los &mbitos, como el politico, el social, el cultural, el econémico, o el canon estético. En
todos ellos encontramos un denominador comdn: decadencia y pérdida de valores.
Desde las instituciones, al artista, el valor del trabajo, la educacion, la excelencia, la
elaboracion, el negocio, la precariedad, la cultura, los constructos sociales... todos estan
interrelacionados y opuestos (Del Rio, 2019). El planteamiento del analisis completo de
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la situacion es tan complejo que tendria que extenderse a una nueva investigacion, pero
desde estas paginas se haran apuntes a algunos de los mencionados.

Es complejo entender la trayectoria del arte, porque se ha visto rota en muchas
ocasiones por un concepto decadente y deformado. Esto surgié en la década de los
cincuenta y sesenta de la historia moderna, desde la formulacion del dadaismo en 1928,
que anula el cubismo de 1910 o 1912; todo esto hace que sea una concepcion parcial y
discontinua, sin una estructura u homogeneidad existencial. Era una ruptura constante
con lo anterior sin una meta, sin un camino o guia. La decadencia del arte, el negocio
por encima del trasfondo y la utilidad para la sociedad (Ramirez-Zuluaga, 2017).

La pérdida en el arte estd fundamentada y generada desde la falta de las bases de las
humanidades, sin una busqueda de la excelencia, como un oficio de perfeccionamiento,
como herramienta para comunicar e interactuar con el espectador. No existe la
perfeccion ni se puede alcanzar el grado maximo de belleza, pero dentro del arte y para
el artista esto es un fin, de superacion y de mejora, una meta para crecer el artista y por
ende la humanidad.

El arte debe comunicar e informar, por ejemplo, la corriente del realismo no solo
muestra una realidad, es un estilo de figuracion simbdlica, metaférica, llena de idearios
y critica. El arte abstracto pierde o dificulta su funcién de comunicar, porque es un
lenguaje cerrado, creado por el autor y que solo conoce él. El arte nunca se limita a
plasmar una realidad, aunque se pueda crear desde ese lenguaje realista o figurativo,
siempre incita al ser humano a pensar sobre su entorno, e influir y aportar como un
medio de comunicacion. Es la funcion esencial del arte, no solo ser magico como en su
origen, sino ilustrar para conocer y llamar a la accion para cambiar el mundo (Tortosa,
2019).

El arte que se edifica desde las disciplinas de las humanidades reafirma el humanismo, y
dificulta la construccion de instituciones o élites por encima de las sociedades que se
corrompen con falsedades para ocultar la verdad. Este arte que se edifica desde el
humanismo construye sociedades cultas que exigen una informacién precisa y una
conciencia general y critica. Una buena cultura.

Sin duda que el poder y las instituciones siempre han determinado qué obras eran
consideradas para lograr ingresar en el mundo artistico, qué era o no era arte. Lo mismo
ocurria con la prensa, y el poder de la informacion. Ademas, durante siglos se ha
realizado desde un punto de vista, excluyendo a la mujer, como reflejo de la sociedad.
Este hecho global del poder ha producido a lo largo de la historia del arte las sucesivas
revoluciones. El arte como arma politica. Primero se rebeld el Renacimiento frente a la
Iglesia, el Rey, o el Estado y luego el Arte Contemporéneo y los artistas se rebelaron
frente a las instituciones publicas o privadas en el s. XX. Esta ruptura quedd plasmada
en el Salon de Paris de los afios veinte, que defendia un lenguaje frente a artistas que no
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eran comprendidos o rechazados por su ruptura con lo establecido. El cuestionamiento
de estos pardmetros fue principal para la idea del arte de vanguardia o moderno. El
artista surgio por encima de la obra artistica: él constituia y decidia el valor de una obra,
por encima de los parametros del tiempo, ejecucion, lenguaje, estilo, oficio, belleza o la
propia verdad. Asi ocurrié con Marcel Duchamp, que dictamind qué era arte porque él
decia que lo era. El artista se salta los valores artisticos, y se convierte en la institucion
que tanto rechaza.

Estas rupturas pasadas del arte contra lo establecido nos llevan en la actualidad hacia
una nueva revolucion, contra esa nueva élite heredera de la ruptura en el Salén de Paris,
que ahora decide quién entra o sale del mundo del arte. Aunque ahora la situacion es
méas compleja; las instituciones han entrado en el negocio del arte y del artista, en su
esnobismo, en una falsa cultura. Emplea un lenguaje cerrado, encriptado, para defender
el negocio por encima de la calidad de las obras artisticas. Esos dogmas impuestos para
generar el cambio por los artistas para liberarse de las anteriores élites son los que ahora
ahogan al propio arte y los nuevos autores. Porque se ha corrompido la idea original y
se ha formado una nueva élite que es apoyada por las instituciones y los grandes medios
de comunicacion.

El arte no lo decide una élite y sus modas, sino el tiempo que juega a favor de la verdad
y el pueblo. Asi, la época de dominio se ha acabado porque pasamos del control y
decision sobre el arte por parte un estado, a convertirse en la decision de los artistas y,
ahora, ya es tiempo de quien decida sea la ciudadania a través de la exigencia por la
calidad y unos valores artisticos. No deberia ser una anulacion de lo existente sino la
igualdad entre todos, que actualmente no existe, desde un sentido critico. Unos valores,
principios estéticos-artisticos y una deontologia en el arte que marquen un camino a
seguir en el crecimiento y un nuevo renacimiento. Que cada uno de los estilos sean
admitidos y tratados iguales, con la misma exigencia como arte contemporaneo: que se
prime la obra de arte y no al artista, la excelencia frente a la mediocridad, la perfeccion
y el detalle frente a la idea sin elaboracion o proceso de oficio. La defensa de la belleza
y la verdad, estas se deben comunicar con un lenguaje artistico comprensible que
ofrezca su utilidad para la mejora de la sociedad. El arte debe generar un beneficio,
econdmico y cultural, debe ser una luz y no la oscuridad. El arte contemporaneo ha
perdido su raiz, la busqueda de la belleza y la verdad en su funcion de comunicar. Cede
su espacio a una transformacion constante en un lenguaje sin significado, donde no hay
forma, ni ejecucion, y ningun orden. La decadencia absoluta, un simple producto de
consumo, que podria ser ain méas productivo fuera del sistema establecido al lograr
atraer a mayor ciudadania (Lesper, 2012b).

Es a partir de 1959, desde la pintura con el informalismo, otra manera de abstraccion,
que mediante la implantacién de un lenguaje mas encriptado de texturas y pinceladas,
desaparece por completo la figura humana e incluso toda representacion de objetos.
Todo esto nos llevaria entrados los afios 60 hacia la formula del fin del arte (Giunta,
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2015). Pero hay que recordar que durante este tiempo seguian existiendo artistas
realistas o figurativos, que buscaban la verdad y poder comunicar, y eran excluidos del
arte contemporaneo. Algunos autores seleccionados en la revista sufrieron en su piel
estos hechos.

Los detractores del arte anterior al siglo XX exponen que las épocas pasadas eran una
vision burguesa. Y que se generaba desde una élite aburguesada con unos principios
idealizados. Pero esto también ocurre en la actualidad, es una élite la que dirige el arte
contemporaneo, la explota como negocio y decide qué es 0 no es para considerarlo
como tal. Quizas el arte contemporaneo esta en crisis porque no ha podido vencer al
realismo, no logra comunicar al ciudadano, ni ofrece una funcion para la sociedad por
su elitismo, por ello ninguna moda ni movimiento artistico contrario podra derrocar a la
realidad (Lesper, 2012b). La realidad esta unida al tiempo y al hombre, mientras este
exista, el arte realista o figurativo perdurara por encima de movimientos o dictaduras de
hombres, de dogmas, de adoctrinamientos o intereses de negocio y éxito. El arte unido a
la funcién de comunicar y expresar, y a un lenguaje con mayor iconografia e iconologia
que genera un trasfondo con sentido critico, donde: la figuracion, el simbolo, el
concepto estan al servicio de la imaginacion del artista y al que mira. Asi, la figura
humana es el nucleo de los sentimientos, y busca la verdad desde la excelencia en su
ejecucion hacia la inalcanzable perfeccion, esta nunca tendra un final en la historia del
ser humano. El cine es un claro ejemplo de arte supremo, por su capacidad de
representar la realidad, ya sea figurada o ficticia. La perfeccién esta intrinseca en la
propia naturaleza, el afan de supervivencia, la perfeccion bioldgica para lograr
sobrevivir. La seleccion natural es un proceso de mejora hacia la perfeccion. Una obra
debe tener técnica, complejidad, ejecucion y pretensién de comunicar, pero cuando todo
y cualquier idea se puede denominar arte, el arte pierde su sentido y existencia.

Es erréneo decir que en los estilos realistas o figurativos la imaginacién o el concepto y
la abstraccion no se desarrolla. Porque es donde se sustenta la creacion de estos estilos,
la realidad es siempre subjetiva al autor, a su capacidad imaginativa, simbdlica, llena de
significados abstractos y conceptos que se tienen en cuenta a la hora de plasmar y crear
una realidad. Algo que no defiende Kathleen Raine en sus ensayos recogidos en el libro
Utilidad de la belleza (Gémez Vaquero, 2016), donde expresa que en el arte realista la
imaginacion estd completamente ausente. Y argumenta que el realismo pintaria sélo lo
que el ojo tiene delante, ya que este solo informa. Si este solo informara como una
noticia objetiva o un articulo de ciencia, ¢por qué genera tanta riqueza expresiva tanto
en sus diferentes puntos de vista y lecturas? ¢La obra cumbre mundial de la pintura La
familia de Felipe IV (conocida como Las Meninas) de Diego Velazquez es solo
informativa?

El arte contemporaneo es inmenso y no puede ser dominado por un nimero reducido de
estilos, ni controlado por los canones de unas raices clasicas ni por los generados por la
ruptura total con el pasado. No es crear un discurso desde una cultura elitista, clésica, o
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erudita y nombrada como legitima, frente a otra cultura de masas, popular, urbana, o
underground y nombrada como ilegitima. HUMANA magazine apuesta por una
confluencia de un todo, un renacimiento o reconstruccion del arte. Algo que puede
ayudar al cambio es el mundo digital e internet. Ademas, las nuevas tecnologias han
planteado a nivel creativo para los artistas una renovacion de las teorias estéticas y de la
funcién comunicativa de sus obras. Las raices del pasado unidas en el presente para
permitir regenerar los fundamentos del arte. Nuevos planteamientos de investigacion,
objetivos, métodos y planteamientos que el periodismo puede ayudar a resolver y
mostrar un nuevo camino (Lépez, 2011).

La élite existente genera desde las bases su control y enraiza los constructos interesados
para que el individuo anule su poder de seleccion: es decir, el sentido critico se halla
maniatado desde las bases. La educacion que se implanta desde los colegios hasta las
sucesivas metas académicas y los diferentes planes de estudios simplifican los temas y
generalizan al ser humano (Vilor Barros, 2014). La persona creativa queda reducida a
una minima expresion, bloqueada por la estructura de los estudios y también por los
constructos ya establecidos en generaciones pasadas donde la creatividad y el arte se
menosprecia como valor académico. La excelencia, el valor de un oficio, el sacrificio, la
disciplina, la creatividad y la libertad de pensamiento se intentan reducir a su minima
expresion. No se premia ni se motiva por seguir ampliando el conocimiento de forma
genérica en las diferentes materias pero se hace méas notable en las artisticas.

Todos estos son algunos de los factores que llevan al bajo interés en la cultura, su
menosprecio y desinterés por el conocimiento artistico. Unidos al lenguaje snob y
cerrado del arte, hace compleja la situacion para el individuo. Solo aquel que se auto
sugestiona se acerca a la cultura y el arte. Deliberadamente no existe un plan para
sugestionar y educar, y aun siendo mas simples en la exposicién de los hechos, ni
siquiera para llegar a los mass media y ofrecer contenidos plurales sobre cultura o arte.
Ese es el posicionamiento real del interés por la cultura de las instituciones y los medios
globales de comunicacion. Producen productos de cultura para el consumo rapido, lo
que ahora es muy visible en la produccion masiva de series de diferentes grupos
audiovisuales. Pero esto no es un hecho aislado, se traslada a las diferentes disciplinas
artisticas.

Para finalizar, no se puede negar un malestar en la ciudadania cuando se habla de arte.
No es una acusacion que implique a solo un factor o alguno de sus agentes activos. El
publico se ve desposeido de la decision de qué es arte, ya sea por argumentos
econdémicos, falta de informacion, de referencias estéticas y valores artisticos, por la
imposicion de unos dogmas, o la propia relacion entre el artista, la obra, el mercado y el
cliente. Todo ello lleva a una celebracién de la confusion para el publico, que se ve
engafado en el conjunto global de mundo del arte, en el que colaboran las revistas, las
publicaciones de catalogos y obras especializadas al no ser capaces de informar con
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nitidez. El pablico no se confunde cuando hace su valoraciéon sobre el arte, es un
sistema que quizés ya este desfasado y que debe renovarse.

El publico se halla frente a un conjunto complejo cuya articulacion no percibe, y si bien
intenta reconocer el interés de las obras que le son mostradas, no puede desligarlo de
una especie de gran «embrollo» que percibe de manera confusa. Se siente timado, y la

informacion cada vez mas cuantiosa, pero dispersa y puntual, que dispensan las
revistas, las publicaciones periddicas, los catalogos o las obras especializadas, no
logran informarlo acerca de este dispositivo

(Cauquelin, 2002)

2.2 Periodismo cultural

El resurgimiento de las revistas culturales y los suplementos de cultura en los periddicos
de Espafa viene unido a la democracia. Segun Lafon (2015), durante la Transicion y los
afios posteriores, hasta los 90, el mundo cultural cambidé radicalmente. La divulgacion
cultural tuvo que cubrir la avalancha de nueva actividad artistica sin haber pasado por la
Modernidad se vio delante de la Postmodernidad. Esto supuso a los medios de masas
tener que cubrir los hechos sin conocimientos previos. Inicié un proceso de renovacion
no solo para los medios de comunicacion, también para los artistas, museos,
instituciones y fundaciones, galerias de arte, en un proceso sin bases bien construidas y
el fundamento bien entendido. Los propios criticos del arte eran los periodistas que
luego también estaban involucrados en los procesos del campo artistico, como asesores,
curadores, comisarios o directores de museos. En esta apertura a la cultura el interés
personal se mezcld con el general.

Periddicos que ya existian abrieron una nueva seccion de cultura, frente al anterior
cajon de sastre llamado Espectaculos de ABC, los nuevos periddicos como El Pais de
1976 fueron primigenios en ofrecer una seccion diaria a la cultura. El interés del publico
por la cultura aumenté a niveles nunca esperados en el final de los 80 y principio de los
90, y supuso ampliar plantillas y crear un suplemento dentro del medio para satisfacer el
inusitado interés. Suplementos culturales, como Babelia del diario El Pais, fueron un
éxito rotundo, algo que anteriormente el mercado estadounidense en los 60 ya habia
hecho con igual recibimiento por la sociedad norteamericana. En Espafia en este
cuadernillo la critica era la que tenia mayor espacio, periodistas y especialistas
involucrados en el campo artistico. La union de especialistas con periodistas fue un
acierto. Los periodistas no eran especializados en la materia por culpa de los medios y
sus intereses economicos. Asi surge la necesidad de especialistas en arte en los
suplementos, eso supuso que la informacion y critica que llegaba al pablico era méas
contrastada, plural y objetiva. El contenido era sugerido por las agencias y
organizaciones implicadas en el mundo cultural, por los criticos, y en general por el
control de una supuesta élite intelectual y artistica. Pero el profesional de El Pais y su
suplemento Babelia contrastaba y seleccionaba con la objetividad y deontologia
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profesional, asi el cuadernillo del periddico se convirtio en la referencia cultural y de
calidad en Espafia y llego a ser un instrumento decisivo para la formacion de la opinion
de la ciudadania hasta finales de los 90. Se ve asi, que la labor del periodista es
indispensable para informar, cuestionar y avisar de los contenidos con valor cultural: es
una funcién social para controlar que las élites puedan imponer sus dogmas (Lafon,
2015). Con esta idea fundamental surge HUMANA magazine.

Babelia ejercié un primigenio periodismo lento, slow journalism, ahora defendido por
otros periodistas y medios como la forma correcta de abordar los hechos. EI nacimiento
de este movimiento es una respuesta al periodismo informativo de consumo rapido, del
predominio de la primicia y con un bajo nivel periodistico, debido a unos factores
economicos, tecnologicos y sociales que han propiciado esta reaccion. El periodismo
lento es un planteamiento mas cercano a valorar la posibilidad y necesidad inherente en
el ser humano por otros ritmos y tiempos en el interés por la informacion (Benaissa,
2017). Constituye una clara apuesta por la calidad frente a la cantidad, a la excelencia
frente a la mediocridad y no buscar la meta de ser el primero en publicar, sino en
obtener la veracidad y acercarse a la razon.

El periodismo cultural tiene la obligacion de ser critico porque gracias a eso libera al
artista del mecenas y de la dictadura de las instituciones. El periodista libera al autor de
las cadenas de la subvencion a través de su funcion principal: informar objetivamente al
publico del arte de calidad, sea emergente o con prestigio (Izquierdo y Fernandez,
2019). En nuestro fin esta ofrecer a la ciudadania y al artista los medios para no
depender de una élite, como en épocas pasadas, que decidia qué es arte o no lo es bajo
unos criterios interesados.

Cada publicacion cultural ha adaptado un modelo de negocio. Tienen en comun generar
ingresos, pero de diferente manera; los procedentes del patrocinio en América, mientras
que los medios europeos obtienen la mayoria de sus recursos del crowdfunding, y de las
suscripciones, sobre todo en Espafia. HUMANA magazine apuesta por la suscripcion
porque se logran usuarios mas fieles y una comunidad mas duradera. Aunque es cierta la
complejidad de financiar un medio de comunicacion independiente en este tiempo de
crisis, se puede decir que hay un gran nimero de publicaciones especializadas en
periodismo lento y culturales que han logrado un modelo de negocio viable y
dependiente principalmente de la aceptacion de su publico objetivo. La supervivencia y
éxito para la prensa especializada depende en mayor o menor medida de la calidad de
sus productos informativos y de la visibilidad que logre darles en el ciberespacio, que de
los ingresos obtenidos por otras vias como sucede en el modelo clasico. Ademas, como
indica Benaissa (2017), las menores necesidades de estructura organizativa y de costes
de la publicacion en internet permitiran una mayor capacidad para innovar y
experimentar con nuevos productos y formatos informativos sin temor a fracasar.
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2.3 Influencia de internet en la cultura y en los medios de comunicacion

El arte digital trae un nuevo movimiento, el Digitalismo, que proviene de vivir en la
cultura digital o la Digitalidad. La palabra hace referencia al mundo digital, desde sus
diferentes aspectos y factores. El término surge por primera vez del arquitecto e
informatico estadounidense Nicholas Negroponte y su libro Being digital. (Negroponte,
1995). En esta nueva era de la post informacion, el proceso de digitalizacion avanza en
un nuevo interés por el arte y generar contenidos culturales. Para el artista supone una
nueva forma de crear, las nuevas tecnologias y programas permiten y facilitan generar e
iniciar procesos creativos sin la complejidad del estilo clasico. La independencia del
autor gracias al mecenazgo y la suscripcion ofrece la posibilidad de crear su propia
comunidad en la red. La mayor facilidad para adquirir nuevos conocimientos sobre el
arte y la cultura ayudan a adquirir el sentido critico para las sociedades avanzadas. El
prosumidor, el individuo activo en la web e incluso el pasivo es tocado por el
digitalismo.

En el mundo digital, gracias a la multimedialidad y la interactividad, el feedback
posibilita una relacion mutua entre artista y el espectador, como el periodista cultural
con la informacion y el lector. El contacto continuo y el acceso inmediato a la
informacién no tiene solo un caracter negativo: si se ofrecen medios de calidad
periodistica se ofrece un servicio positivo, generador de comunidad digital. HUMANA
magazine tiene interés en este movimiento que vive en la cultura digital y el proceso
que estad surgiendo en la ciudadania con su utilizacién continuada de las nuevas
tecnologias. Digitalmente cultos.

A partir de 1990, la llegada de internet y el contexto digital trajo consigo cambios
importantes en la comunicacion como nunca antes en la historia. Ahora se obtiene una
comunicacion al instante, la informacion y una relacion directa desde cualquier punto de
la tierra. Todo en nuestra palma de la mano con los nuevos dispositivos tecnoldgicos y
que es una de las motivaciones de que HUMANA magazine sea creada solamente
digital, decisién respaldada en los datos sobre consumo e interés por la cultura en los
informes analizados de la AIMC (2021) y ARCE (2014). Esta celeridad se hace incapaz
de asimilar por las personas, una hiperactividad que no deja espacio para la atencién o
el saber escuchar, cualidades necesarias para fomentar el pensamiento critico, la
creatividad y los vinculos sociales. La velocidad no es un fendmeno nuevo, ni debe
asociarse en exclusiva a la rapidez a la que hoy nos llevan las nuevas tecnologias, es una
de las caracteristicas de nuestra modernidad.

Los medios de comunicacion tienen su principal interés en llegar a mas gente en una
clara relacién entre aceleracion, productividad y crecimiento, agudizada por la crisis,
recortes, la actual pandemia y la utilizaciobn de menos profesionales para poder
desarrollar el mismo trabajo (Rosique y Barranquero, 2015). Porque los modelos de
produccion en cadena quieren maximizar el beneficio mediante el control rigido del
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tiempo que es necesario para cumplir cada tarea. Estos patrones se han fortalecido en
esta era de las tecnologias de la informacion, donde sélo importa y es rentable el acceso
a productos personalizados sometidos a ese ritmo cambiante del gusto y la moda, y en
torno al mandato principal de convertir el tiempo en dinero y abolir toda pérdida de
tiempo. Solo dejar en un Gnico interés para las audiencias masivas el cubrir su necesidad
de curiosidad, como producto de consumo y conocer asi rapidamente que ocurre en
nuestro entorno, veraz o0 no veraz, en una actualizacion continua de la informacion
online. Esta carrera de los medios por ser los primeros, en la que parece que no importa
ser veraz o desarrollar la razon, sino ser el primero en dar la informacion de la noticia,
es lo que autores como Carvajal (2011) han denominado churnalism, término
despectivo que hace referencia a piezas especialmente construidas a partir del trabajo de
las propias agencias o gabinetes de comunicacion, con sus propios intereses.

Pero los nuevos dispositivos tecnoldgicos no impiden la lectura larga y lenta, incluso
pueden ser un remanso para la agitada vida diaria. Los medios de comunicacion se
adaptan hacia un modelo de negocio en torno a estos dispositivos, son los mas
utilizados por los usuarios y ademéas deben servir para alejar al lector de la mala
informacidn que hay en internet. Facilita un consumo omnipresente adaptado al espacio
y concede algo muy importante, el protagonismo al usuario, a quien otorga la
posibilidad y libertad de configurar un medio personalizado con sus temas de interés,
autores favoritos y publicaciones de referencia. La mayor dificultad se encuentra en
hacer viable econdmicamente estos medios de periodismo lento, independientes de los
grandes grupos mediaticos y no sujetos a presiones de poderes politicos, econémicos o
sociales. Por esto quizas se torne en ventaja, puesto que es un nicho de mercado que
apenas esta siendo cubierto por los grandes medios, interesados en desarrollar sus
mercados culturales y supone una oportunidad para exponer y marcar la diferencia.

Los medios clasicos de periodismo en prensa solo dejan unas pocas hojas a la cultura, y
en la television es casi inexistente. La llegada de internet parece abrir un agujero al
férreo control de los medios de comunicacion, con la introduccion de medios
independientes, nuevos periodistas, usuarios prosumidores, etc. La revolucion
tecnoldgica es también cultural. La globalizacién permite ver y aprender de otras
culturas y levantar el interés en ese usuario prosumidor que no se conforma con el
consumo pasivo del arte. Sin duda, la red esta permitiendo generar nuevo interés por la
cultura, su demanda es creciente y este hecho no parece ser algo aislado a una region,
sino que es algo global. El individuo esta expuesto al audiovisual, al arte y la
informacion, pero no seleccionado previamente como ocurre en la television o en las
ediciones graficas, en la red es libre de mirar y leer, aprender y adquirir conocimientos
de diferentes emisores que hardn aumentar su sentido critico. ES un proceso que es a
largo plazo, pero que debemos tener en cuenta ya. HUMANA magazine se posiciona
ante este nuevo mundo digital con la premisa de tener en cuenta todos los aspectos
actuales que rodean a la red, servir de utilidad para encauzar a €sos usuarios que quieren
consumir y conocer cultura y arte de calidad bajo unos criterios artisticos.
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2.4 Publicaciones especializadas en arte. Slow journalism en el ambito
cultural y el slow art

En esta época de exceso informativo, obtener la atencion del receptor estd marcando las
estrategias empresariales de muchos medios, que intentan lograr una balanza entre esa
informacion y la audiencia. En la propia tecnologia esté inherente el interés por ofrecer
al espectador una invitacion constante a la informacion, por estar siempre conectado en
cualquier momento de su tiempo e incluso circunstancias, afladiendo una falsa
necesidad que lleva a la alienacion. La rapidez y la creacion en masa de productos
informativos de caracter cultural no parecen ser compatibles con desarrollar una
reflexion y un andlisis contextual. Por lo que no es un periodismo de facil consumo para
la gente que no dispone de tiempo o no prioriza, 0 no valora la basqueda de la calidad
frente a la cantidad.

Sin descuidar los valores deontologicos fundamentales de la profesion periodistica, el
primigenio concepto de slow journalism resalta dos factores: el tiempo y la calidad.
Slow journalism constituye una critica, al igual que el slow movement, hacia las causas
y efectos que provoca el periodismo actual de la era digital. Pero no es una critica a la
era digital, ya que en esta tienen cabida otras formas de informar. Las caracteristicas
basicas que definen el slow journalism son la calidad narrativa, extension, mayor
tiempo dedicado a investigar en profundidad, pero todas las propuestas no parecen
diferir demasiado del periodismo clasico o de la vieja escuela. Como detallan Rosique
Cedillo y Barranquero (2015), el periodismo lento destaca la revalorizacion de la
calidad periodistica frente a la cantidad, promueve la diversidad cultural y las relaciones
de proximidad frente a la universalidad, apuesta por la reflexion en profundidad contra
la inmediatez y la superficialidad, y prefiere la creatividad frente a la tendencia a la
estandarizacion de muchas informaciones.

Aqui surge el slow art, término que acufia y defiende HUMANA magazine como una de
sus definiciones en su linea editorial. El slow art es el tiempo visto como dictador tanto
para el artista y su obra, como para decidir qué es arte o no lo es. Es una forma lenta de
crear para el artista, buscando la verdad, la excelencia en el proceso creativo y la
perfeccion. Ademas, de una forma lenta de observar el arte de hoy y poder predecir si es
una moda pasajera o un periodo trascendental.

Si acotamos cuales son las publicaciones lentas actuales de tematica cultural y del arte
mas importantes del panorama mundial, contando la larga tradicion de revistas de
formato lento anteriores que cumplian algunas de las caracteristicas del slow
journalism, destacan suplementos como El Cultural, ABC de las Artes y las Letras,
Babelia, Le Point en Francia, etc. A ellos se suman los magazines de ahora que han
servido para la inspiracion de HUMANA, como: Delayed Gratification (magazine que
nace en 2011 desde el Reino Unido, publicado por slow journalism Company), Jot
Down Cultural Magazine (nacido en formato online en mayo de 2011 en Barcelona), o
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Yorokobu (desde Madrid, publicacion online y en papel que nace en 2009). Estos son
algunos ejemplos a seguir, pero HUMANA ademéas impone un rigor mayor en los
valores artisticos.

Slow journalism y slow art son movimientos que nacen porque el ser humano siempre
surge y se rebela ante su alineacion, la mediocridad y el abuso. Es una respuesta y
protesta ante la situacion y cariz que esta tomando la utilizacion de los medios digitales
en esta nueva era: la sobreinformacion, la falta de rigor y de valores artisticos, sin
calidad y como producto de consumo. Otros ritmos son posibles ante los que se quieren
imponer, existen otras maneras de expresar e informar, mediante la utilizacion de los
medios tradicionales o de las nuevas tecnologias, sin tener que perder los principios
deontologicos. Las nuevas redes digitales también permiten coexistir a otras formas de
hacer y decir. El futuro sera asi, la mezcla, la coexistencia y el compartir el mismo
espacio digital para todos los géneros del periodismo y del arte. Sera el tiempo quien,
como juez sin piedad e irrefutable, pondere y determine el orden final. Pero todo unido
con el publico como receptor y usuario, que durante las diferentes modas de ahora y
venideras, que vienen y se van, sera quien incline la balanza mediante la perdurabilidad
antes los cambios.

El producto de calidad, como se ha dicho, es mas duradero, mas capaz y resistente a los
cambios que se generan a lo largo del tiempo en una sociedad. Por eso en la actualidad
el periodismo lento vive un momento de brillantez. Una obra artistica se considera arte
al superar todas las modas en el tiempo desde que fue creada y seguira siendo arte ante
las diferentes generaciones, por su influencia, calidad y capacidad de inspirar a
diferentes culturas. Por esto el slow journalism nunca podra desaparecer, esta unido al
propio pensar del ser humano. Se basa en ahondar en la verdad; en informar con
veracidad y rigor; en la calidad, excelencia e intemporalidad de un trabajo bien hecho.

La revista que presenta este proyecto se diferencia de la oferta cultural porque expone
con otra mirada y critica la actualidad artistica, lejos del dictamen interesado de los
grandes medios, no excluye a ningun estilo artistico dentro del campo del arte, pero si
tiene un nivel de exigencia para su eleccion. En la editorial de HUMANA magazine se
ofrecen al lector las caracteristicas y cualidades de seleccion por el editor: un
renacimiento del arte sobre la decadencia actual, con criterios de apreciacion estética; la
redefinicion de los conceptos del juicio artistico que en la actualidad acontecen en las
instituciones publicas y privadas; sin olvidar el pasado, el presente y futuro de las
funciones del arte por encima de los intereses particulares.

La revista quiere marcar referencias y claves para la interpretacion del arte y mantener
un discurso critico util para el lector. La inmensa mayoria del arte contemporaneo esta
dictando a la sociedad qué ver desde el propio mundo del arte, en un circulo cerrado que
nadie controla ni ejerce presion (Lozano, 2014). El periodismo debe, moralmente, en su
funcion de servicio social y de perro guardian de los poderes establecidos, no colaborar
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con este montaje del negocio y los intereses particulares. El periodista debe ser objetivo
en todo lo posible y tiene que dar a la ciudadania la posibilidad de decidir qué arte
quiere ver, y elegir por si misma y desde su libre juicio critico.

3. Plan de trabajo

Aunque el desarrollo de HUMANA magazine (disponible en el Anexo | en su version en
PDF y en https://humanamagazine.wixsite.com/humanamagazine en su version
web) comienza en verano de 2020, la idea original de generar la revista es incluso
anterior a la entrada en el grado de Periodismo. EI TFG no es mas que la culminacion
del crecimiento personal, la experiencia profesional propia como ilustrador y la
aplicacion de todos los conocimientos adquiridos en los cuatro afios de carrera
periodistica. La realizacién tuvo tres primeros pasos: establecimiento de la linea
editorial, eleccion de nombre e identidad visual.

El primer paso del proyecto fue el planteamiento de la editorial del magazine: ¢qué
queria comunicar, para qué y con que fin iba a editar un medio grafico?

En primer lugar, tras la larga charla interior surgen los conceptos e intenciones que se
quieren representar y hacer realidad mediante la revista. De estos intereses e idearios
surge el nombre para el magazine, HUMANA. Se barajaron multiples nombres como
Humanizarte, Culturizarte, y otros en inglés como Artlab, Comunicart o Humanart.
Finalmente HUMANA representa mejor el alma e ideal de la revista.

Con el nombre de Humana se encuentra por la red dos publicaciones. La primera, no
activa (sin actualizar desde hace siete afios), es desde Budapest, tenia el mismo nombre
de Humana magazine y estaba enfocada a los derechos humanos y temas sociales. La
segunda, con el nombre de Humana Obscura, es una revista de literatura, en activo y
fundada en 2020 desde los Estados Unidos.

La revista se llama HUMANA magazine, desde su semantica en la representacion de la
figura del ser humano, principal elemento y herramienta expresiva en la historia del
arte. HUMANA en femenino, plural y agrupadora de todas las disciplinas artisticas
desarrolladas por la humanidad. La Real Academia de la Lengua Espafiola define el
término como: Del lat. humanus.

1. adj. Dicho de un ser: Que tiene naturaleza de hombre (ser racional). U. t. c. s., frec.
m. pl. para referirse al conjunto de los hombres. (Era hijo de un extraterrestre y una
humana. El lenguaje de los humanos).

2. adj. Perteneciente o relativo al hombre (ser racional).

3. adj. Propio del hombre (ser racional).

4. adj. Comprensivo, sensible a los infortunios ajenos.
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La palabra HUMANA refleja perfectamente el ideario de la revista: el hombre como
centro gravitacional del arte. La realidad del ser humano como fundamento de la verdad
para la creacion artistica. La figura humana como vehiculo para expresar los
sentimientos universales. El arte como un proceso creativo, del talento y oficio del ser
humano. El arte habla de la humanidad. El arte fundamentado desde las humanidades.

3.1. Cronograma

El verano del 2020 ya tenia una idea clara de lo que queria hacer y como llevarlo a
cabo. Desde agosto inicié las lecturas necesarias para ir formando mi argumentacion y
el fundamento editorial; tesis, TFG, articulos y estudios de arte, textos clasicos y
contemporaneos en varias disciplinas del arte. Las lecturas, junto con mi educacion y
experiencia, forjaron mi argumentacion, que queda aqui registradas, en la memoria del
TFG, y representada en la revista HUMANA magazine.

magazine

Fig. 5 Imagen de marca de la revista HUMANA magazine.
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El siguiente paso, realizado durante septiembre y octubre, fue la eleccion de la imagen
corporativa y los colores identificativos de la revista. En el disefio de la imagen de la
marca, branding en su término anglosajon, para HUMANA magazine es un factor de
importancia a la hora de generar los elementos graficos que van identificar a la revista y
causaran una primera impresion a nuestro publico objetivo. Es de gran relevancia el
aspecto gréafico, por esto se quiere representar claridad, limpieza y transparencia, sin
olvidar representar con orden y criterio. Con un caracter elegante y de presencia solida
en su aspecto visual para reforzar la idea de la credibilidad y la seriedad periodistica.

magazine

ot clu y 9o o

magazine

#CAM20YS8 K3 #C:100M:100Y:100 K:100  # C:AM3Y:2 KO
#R196 G166 BO #RO GO BO #R:240G:241 B:241
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‘ Q magazine e /

Fig. 6 Imagen corporativa de HUMANA magazine.

@humanamagazine "I

En su representacion gréfica es predominante la tipografia del logotipo, disefiada Unica
y especialmente para la revista. La forma estilizada del logotipo en recuerdo de la
estructura de la figura humana, también la de un cédigo de barras como una metéfora
del codigo encriptado que es el arte actual y que el magazine se ocupa de descifrar y
exponer con veracidad. En la imagen de la marca las letras de la palabra HUMANA son
las principales y las de magazine firman y son la base. Es una estructura cuadrada en su
grafica total, e independientemente cada palabra comparten la misma anchura, los
cuerpos tipograficos muestran su predominancia y relevancia. Otros logotipos
secundarios, dentro de la linea de la imagen corporativa, tendran el eslogan de "Revista
Cultural y de Arte", también en el mismo ancho que el disefio principal y situado debajo
de la figura manteniendo la homogeneidad y coherencia del disefio. La sencillez de
lineas, la simplicidad y la homogeneidad de estilo representan la claridad del lenguaje
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periodistico de la revista, sin dejar de ser impactante visualmente, para marcar
diferencia con nuestra competencia y ser recordados por el lector.

Otro de los elementos principales es la eleccion de los colores o identidad cromatica,
cuya base emplea el negro y el dorado, reforzados sobre el fondo blanco. Esta gama
cromatica se instaura en una fuerte iconicidad intrinseca en la memoria de la humanidad
y en el arte. El color negro se asocia directamente con clase, estilo, seriedad y
sofisticacion. Encabeza el ideario de la revista, en su defensa de la excelencia y los
valores artisticos. El color dorado es una asociacion simbdlica con el oro, implica el
valor de un objeto, el deseo y la atraccion por su poder visual. Es el elemento cromatico
de agrado para el lector y de persuasion.

@humanamagazine

Fig. 7 Disefios graficos para la identidad corporativa de HUMANA magazine.

Pertenece a la gama de amarillos, pero el amarillo es un color més cercano a lo real y el
oro es mas espiritual y relacionado con el arte. Ennoblece a la revista, la viste con su
tono calido y la carga de energia. El color de refuerzo es el blanco, representacion de la
pureza, limpieza, sencillez, objetividad y transparencia. Todos estos aspectos son
integrados y defendidos desde HUMANA magazine.

Posteriormente, pasé al registro y la utilizacion en web y de redes sociales del hombre
elegido y la identidad de marca creada. A la vez seleccionaba a los artistas
contemporaneos que iban a formar parte del primer nimero de HUMANA magazine,
una seleccion en igualdad de géneros, dividida entre los grandes autores que iban a
formar los reportajes y otra parte de artistas vivos para realizar las entrevistas.

El primer nimero de HUMANA magazine (disponible en el anexo 1 y en la web,
https://humanamagazine.wixsite.com/humanamagazine), se acerca a las disciplinas
de la pintura y la fotografia por ser las primigenias en mostrar la realidad que rodeaba al
ser humano. También por ser dos disciplinas que las élites han dominado con sus
dogmas, y actualmente en el tratamiento que hace el arte contemporaneo y su apoyo de
forma reducida y a su vez excluyente con los estilos realistas o figurativos
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representativos de la realidad y la figura humana. Para HUMANA se habla de
contemporaneo como un término temporal, del ahora, y no de una corriente artistica
excluyente. En futuros nameros de la revista se ira informando del resto de disciplinas
artisticas, como la musica, el cine, e incluso los videojuegos.

Estudio y lectura

X X X X

X X X X

Documentacion

X X

Bocetos e ideas

Disefio imagen
de marca

X X

Realizacion
memoria

Realizacion
entrevistas

Derechos ©®

Realizacion
reportajes

Magquetaciéon
Disefioy
contenido web

Contenido redes

X X X X

Ilustraciones

Fig. 8 Cronograma del desarrollo de tareas del proyecto, ejecutadas entre 2020 y 2021.

En las disciplinas seleccionadas para el primer numero y los reportajes barajé los
siguientes autores: Salvador Dali, Edward Hopper, Tamara Lempicka, Diane Arbus,
Camille Claudel, Lola Mora, Lucian Freud, Sebastiao Salgado, Angeles Santos
Torrellas, Paula Rego, Sofonisba Anguissola, Artemisia Gentileschi, Carmen Laffén,
Richard Avedon, y Helmut Newton.

Para las entrevistas queria lograr la opinion de los siguientes artistas: Antonio Lopez,
Omar Ortiz, Sergio Romero Linares, Silvia Flechoso, Diego Fernandez, Johan Barrios,
Narciso Maisterra, Cristina Marrodan, Elena Pancorbo, Mara Saiz, Carmen Hache y
Olatz Vazquez.

Finalmente, los artistas elegidos para ser los protagonistas de los reportajes del primer
nimero de la revista fueron Edward Hopper (pintura), Tamara Lempicka (pintura),
Diane Arbus (fotografia), y Lucian Freud (pintura). Los reportajes son tratados desde su
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aporte individual en la historia del arte e influencia en los diferentes ambitos de la
cultura. En comdn comparten que su vida creativa coincide en un periodo de tiempo
donde las nuevas rupturas y las tendencias en el arte no pudieron relegarlos a un
segundo plano.

En las entrevistas los elegidos para este primer nimero fueron los artistas Antonio
Lopez (pintura), Sergio Romero Linares (pintura), Silvia Flechoso (pintura) y Cristina
Marrodan (fotografia). La elaboracion de las preguntas siempre tuvo como base la
esencia editorial de la revista: conocer al artista a nivel profesional y humano, y obtener
la opinion particular de cada uno de ellos sobre su vision de la cultura y el arte para
lograr entre todos generar una pluralidad de pensamientos sobre cuestiones comunes
con el fin de enriquecer al lector. Las entrevistas se realizaron entre octubre y diciembre
de 2020.

La documentacion para redactar los reportajes comenzo en enero y fue consecuencia de
mis conocimientos previos en arte, libros especializados en la materia y biogréaficos de
mi biblioteca personal, visitas a la biblioteca de la Universidad de Valladolid y
busquedas en webs de referencia sobre los diferentes autores.

Los reportajes y entrevistas quedan completos en la maquetacion del magazine con mis
ilustraciones de los retratos de cada artista seleccionado. Queria aportar algo
caracteristico y singular, mas enriquecedor que la tipica fotografia de retrato
estandarizada de los medios graficos de la competencia. De esta manera se humaniza el
contenido de la revista aportando algo mas personal y no estandarizado. Ademas se
incluye un articulo de opinidn por Ainhoa Jiménez que enriquece el magazine y es fruto
de la colaboracion mutua entre TFG.

La redaccion de las piezas se situa frente a la actual velocidad de la informacion que ha
traido Internet y su inmediatez, desde el periodismo lento como caracteristica principal
en defensa de la informacion de calidad, pensada y argumentada en las consecuencias
tras el transcurrir del tiempo. El periodismo lento es donde se edifica el magazine al
permitir profundizar en las disciplinas y los artistas. Son numerosas las revistas que
trabajan de forma magnifica este periodismo, y que han servido de inspiracion para
generar el magazine, como por ejemplo Jot Down Magazine editada por El Pais. En ella
se pueden leer y observar reportajes en profundidad y calidad sobre las informaciones
culturales, con una linea e imagen de marca bien definida y que marca tendencia. Otras
revistas que sirven de inspiracion son Visual, que es inspiradora por su disefio y
contenido grafico. Matador, Mas Jazz, Librajula, Die Dame o Efe Eme entre otras.

Las imagenes dentro de la revista son un componente importante, por eso se les da

relevancia en el disefio compositivo. Siempre se busca generar espacios de descanso
para la vista, facilitar la lectura y que la mancha grafica no sea agotadora para el lector.
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Ademas se aporta limpieza, con margenes y espacios amplios, para asi generar sencillez
y austeridad sin dejar de lado el lujo al utilizar vacios dentro del magazine.

Los derechos de las imégenes son uno de los puntos mas delicados para la publicacion
de una revista. En este aspecto no tuve ningun problema en lograr las respectivas
licencias y permisos para incluir la obra artistica de cada autor en HUMANA magazine.
Entre noviembre y enero logré reunir los permisos. El primer tramite fue con las obras
de Antonio Lo6pez desde su banco de imagenes en Vegap. Al no existir un convenio con
la Universidad de Valladolid, el tramite tuvo que ser directamente con Vegap. Gracias a
la disposicidn total y el apoyo al proyecto del equipo de Antonio Lopez, se facilitd el
papeleo legal. El resto de artistas de la actualidad elegidos (Sergio Romero, Cristina
Marrodan y Silvia Flechoso) concedieron su permiso sin problemas para publicar en la
revista las obras elegidas. Los artistas ya fallecidos y que forman parte de los reportajes
permiten en sus respectivas disposiciones legales la utilizacion de su trabajo para
publicaciones sin animo de lucro y con interés en la divulgacion y el conocimiento,
como es el caso de la revista.

El disefio web de HUMANA magazine, https://humanamagazine.wixsite.com/
humanamagazine, fue un concepto totalmente diferente a la revista de lectura offline.
HUMANA es un magazine nativo online y se debe hacer notar. La web tiene un gran
peso visual y conceptual, con imagenes a pantalla completa, donde destaca su estética.
El texto profundo del periodismo lento debe ser acompafiado de calidad grafica y peso
visual para lograr un conjunto sin grietas. La web se disefi6 desde la aplicacion online
gratuita WIX, que permite llevar a cabo disefios mas personales. En los siguientes
apartados voy a profundizar en las decisiones, el por qué de los disefios creados y en su
implementacion.

3.2 Disefio y maquetacion de la revista. Formato web. Redes sociales

En el disefio de la revista nimero 1 de HUMANA magazine se tuvo claro que su funcion
era dual: una lectura offline de su contenido junto una lectura online en formato web. En
su lectura offline, es un modo con el mismo aspecto de una revista fisica de papel, pero
en un archivo digital en formato PDF, finalmente con 92 paginas en total, pensado para
su descarga a los usuarios y el visionado en tableta, mdvil u ordenador. En web o modo
online se generd como revista mas visual y su disefio es totalmente diferente porque su
fin y formato es distinto. Este apartado sera extendido y explicado en el punto 4 de
Disefio periodistico de la presente memoria, remarcando las diferencias entre papel y
web y el error de muchos medios de comunicacion en no separar y tratar especialmente
cada una.

Los datos extraidos del informe de 2018 Revistas Culturales. Realidad y Perspectivas,
por la Asociacion de Revistas Culturales de Espafia (ARCE, 2018), revelan que la media
de nimero de péaginas por revistas especializadas en artes es de 116. Ademas, la
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periodicidad de publicacion mas usada es la trimestral. Estos datos fueron importantes y
se tuvieron en cuenta al generar el disefio de la revista y decidir su frecuencia de
publicacion. En el mismo informe se encuentran datos del aumento continuado que
tienen las publicaciones de revistas nativas online y del uso masivo de las redes
sociales.

En la maquetacion y edicion del primer nimero de HUMANA magazine se bocetd un
primer concepto a primeros de septiembre de 2020. La idea inicial fue redisefiada en
diciembre y mas adaptada a las necesidades del contenido final seleccionado y su fin
como un archivo descargable PDF para su lectura offline. El disefio final de la
maquetacién se hizo a través del programa especializado para este cometido, Adobe
Indesign, con la creacion de su respectiva biblioteca y las tipografias elegidas
expresamente para la revista. Para los titulares y subtitulos se utiliz6 una tipografia sin
serifa (Helvética, concretamente) y en los textos y los pies de foto una fuente con serifa
(Ibarra Real). La eleccion de cada familia para su posicién se debid exclusivamente a
facilitar la mejor legibilidad de las mismas dentro del contenido y funcion en la revista.

Con un inicial boceto y esbozo de ideas y la linea de disefio a seguir, realicé la
maquetacion final en Adobe InDesign. La composicion y la linea de disefio tiene un
definido estilo sencillo y ordenado, inspiraciéon de la Escuela Bauhaus, donde las cajas
de color deciden el espacio visual y dirigen al lector por las paginas incitando una
lectura reposada de las entrevistas y reportajes. La seleccion final también se debe a la
union perfecta entre modernidad y clasicismo. En una clara referencia a la linea
editorial de HUMANA magazine.

Fig. 9 Imdgenes de las paginas interiores de H UMANA magazine.

El formato web, https://humanamagazine.wixsite.com/humanamagazine, se disefid
de cero sin trasladar la idea de la edicién para lectura offline. Lo Unico que se mantuvo
es la imagen de marca de HUMANA magazine, su contenido y enfoque editorial. El
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proyecto de disefio y su estructura nace en la importancia de la relevancia visual acorde
con la calidad escrita. El peso de las imégenes y su interés son la herramienta para
conducir al usuario a la lectura de los articulos. ElI formato web tiene unas
caracteristicas que hacen casi obligatorio un tratamiento gréfico relevante, para imponer
una iconicidad y la consiguiente persuasion al usuario que accede a la web del
magazine.

IWMNA

HUMANA magazine

E1 tiompo de Edward Hopper

L | o

X

Cristina Marrodsn: "No me
imagino una socledad sin arte*

Fig. 10 Imagenes de la web de HUMANA magazine.

El sitio web se realiz6 desde la plataforma WIX, por sus opciones para crear algo con
limpieza visual, sencillo pero con impacto y persuasivo con una navegacion directa en
un péagina unica donde con solo hacer scroll se puede acceder a los apartados mas
relevantes. La eleccion de la plataforma se debe a su manejo continuado en diferentes
proyectos durante el grado de Periodismo; experiencia personal previa; su facilidad en
el disefio e implementacion; y la posibilidad de habilitar la suscripcion de pago de
forma ya integrada en el disefio final.

El titulo y nombre de la revista presentan el espacio e invitan a su recorrido. Al hacer
scroll encontramos el contenido méas importante de la revista, articulos e informacién a
modo de blog. Se encuentra la posibilidad de ojear y descargar la revista al completo en
un archivo PDF para seguir leyendo offline en los diferentes dispositivos tecnoldgicos.
Las redes sociales y el boton de seguimiento invitan a mantener al usuario informado
del magazine.

Las secciones del menl estan dispuestas en este orden: Portada, revista, editorial,
suscribirse. La web cuenta con formularios de contacto, mas su aviso legal y de
privacidad de los datos. El acceso a los articulos es facil e intuitivo, y su lectura es
sencilla y vertical mientras el usuario visualiza las imagenes seleccionadas para cada
artista.
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La estrategia del perfil de la revista en redes sociales (Facebook, Twitter e Instagram) es
dar a conocer la publicacion para alcanzar al pablico nicho que interesa atraer como
posible futuro suscriptor. Post, publicaciones, tuits e historias han sido generadas de
forma independiente para cada red social. Todas con una idea homogénea y misma
identidad de marca tanto en Facebook, Instagram o Twitter. Las tres redes sociales son
elegidas por ser las mas utilizadas por la sociedad, de ellas se extraeran los datos para
estudiar la red que mas genere visitas y servir de utilidad respecto a los datos del nicho
de publico interesado en HUMANA magazine.

3.3 Proyecto de revista por suscripcion

El primer nimero de la revista no tiene animo de lucro, con la intencion de servir para
la promocidn de la revista y captar el nicho de usuarios. Se trata de un primer contacto
para asegurar la viabilidad del proyecto laboral, por lo que se tiene interés en que los
siguientes nimeros sean por suscripcion o mecenazgo. La suscripcion puede ser integral
0 por articulos bajo demanda.

El precio por suscripcion dependera en gran medida de los datos que se extraigan de
este primer namero respecto al publico interesado en la revista. En el analisis de los
datos comparativos de Revistas culturales: realidad y perspectivas de la Asociacion de
Revistas Culturales de Espaiia (ARCE, 2018) se puede ver una media de coste por
suscripcion llevado a cabo por la competencia, relativo a revistas de artes y con una
periodicidad parecida a HUMANA magazine, que deberia ser inferior a 40€ anuales.

La importancia de la periodicidad es porque marca su coste al tener menor nimero de
entregas aun siendo no fisicas. Las franjas de precios de la mayoria de las revistas en
diferentes ambitos se sitGan en una media de 40€ a 60€ por suscripcién (55% de
cabeceras), y concretamente revistas de artes de 40€ a 50€ con un precio unitario de
13,9€ de media (ARCE, 2018), datos muy relevantes a tener en cuenta para una futura
suscripcion para los usuarios de HUMANA magazine.

4. Disefio periodistico

Dentro del disefio periodistico destacan dos grandes formatos para el usuario actual,
lectura en papel o lectura web. E incluso dentro de la lectura virtual, el aspecto online y
offline.

El formato offline se acerca a la lectura en papel, solo necesitas tu mdvil, tablet u
ordenador para leer como si fuera tu libro o revista, pero no fisica sino virtual. En este
aspecto el disefio periodistico se trabaja igual que si fuera para un fin fisico, en papel,
pero enriquecido con links, hipertextualidad. En el formato online es necesario tener
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internet y leerse en el espacio dedicado y el disefio es mucho mas ilimitado y se debe
adaptar y crear a unas caracteristicas de los navegadores y ciertos aspectos visuales.

4.1 Semejanzas y diferencias entre el consumo online y offline de la revista

Desde la irrupcion de Internet conviven la prensa digital y la prensa impresa. Esta
dualidad da lugar a un discurso multiplataforma de formas periodisticas hibridas que se
difuminan entre si. Incluso provocan confusion al no disefiar correctamente e intentar
adaptar un formato sobre el otro. El disefio periodistico se desarrolla y se beneficia de
los estilos y caracteristicas de la prensa impresa y de la prensa digital, en una
convergencia mediatica que no es actual.

La revista digital y la revista impresa comparten el lenguaje textual y audiovisual. La
prensa digital hereda el lenguaje de los medios tradicionales y debe crear el propio para
poder ejecutar correctamente su labor. Es un error intentar copiar una revista en papel a
digital, son medios que pueden compartir lenguaje pero no estructura y conceptos de
implementacion.

La realidad es que el disefio de una revista en papel o en pagina web son propuestas
opuestas en su forma de presentar al usuario las mismas imagenes o textos. De ahi el
error de medios no nativos de trasladar su edicion impresa a la web, simplemente
adaptando al formato digital, sin hacer un nuevo planteamiento y, en definitiva, no
realizar una nueva estructura y disefio.

Son nuevas narrativas que facilitan la creacion y distribucion de la cultura y la opinion
publica. Por eso el formato papel es un medio mas cerrado, porque no soporta cambios
una vez impreso, por ello generar su contenido es un proceso reflexivo y una toma de
decisiones con un fin. En la web podemos reeditar el contenido, hacer cambios,
actualizar o hacer crecer la informacion. La prensa escrita nace muerta, y el medio
digital es un ser vivo que crece, posibilita el desarrollo y la transformacion continua. Sin
contar con otros aspectos como la disponibilidad en nuestros dispositivos, el poco
espacio que ocupa, etc.

En el caso de HUMANA magazine al ser un nativo digital y apostar en ambos formatos
por el slowjournalism, esta diferencia entre modo impreso o digital no es tan relevante
como si fuese un medio de noticias diarias. El trabajo que se desarrolla nace de la
reflexion y de un proceso lento. Por lo cual permite no remarcar esta diferencia y
centrarse en crear la estructura perfecta para cada formato existente. En el caso de la
revista HUMANA, dentro del aspecto digital, sefialar la lectura online y offline.

Aunque la presentacion del contenido es en formato digital, online y offline se revelan
totalmente diferentes, porque ambos estan supeditados por el soporte final donde seran
narrados. Y es aqui donde el disefio entra en el juego. No es generar algo simplemente
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bonito, es disefio funcional, no solo estética. El disefio para ambos aspectos debe
centrarse en: facilidad de lectura y legibilidad; orden y jerarquia, debe realzar las
imagenes pero que siga transmitiendo con claridad la informacion; atrapar la atencién
del lector y guiarle sin que se de cuenta. ElI mejor disefio no debe sobresalir sobre el
contenido. En esa eficacia comunicativa que se debe conseguir esta la belleza de nuestro
disefo.

La utilizacién correcta de las herramientas y la implementacion a medida para cada
formato ofrece al final un contenido homogéneo. El disefio de la revista en formato
offline, como si de modo papel se tratase, permite una creatividad menos libre en su
continente, pero mayor en su contenido. ElI formato online, o disefio web, permite
mayor creatividad en ambos, pero supeditado a la relevancia del poder de la imagen, a
la velocidad de carga, o la adaptacion en diferentes dispositivos. En HUMANA
magazine se crearon dos disefios diferentes para los dos formatos, pero homogéneos en
su contenido.

El formato online permite la integracion de un mayor nimero de enlaces a sitios y
referencias de la web, ademas permite comentarios de los usuarios y compartir el
contenido en redes sociales o email aportando interactividad con las piezas. En cambio,
el modo offline ofrece la ventaja de poderse consumir en ereaders y con el afiadido de
poder almacenarse sin afectar la desaparicion de la plataforma web, y también de leerse
en cualquier momento y lugar sin la necesidad de estar conectado a la red.

5. Viabilidad del proyecto.

El primer nimero de la revista HUMANA magazine es una apuesta por generar un
interés en el nicho de usuario relevante para lograr mantener las siguientes
publicaciones por suscripcion y hacer viable laboralmente HUMANA magazine. Se
valora implementar la opcién de una suscripcion que puede ser total o por articulos
destacados en cada cuatrimestre de publicacion.

El disefio web de la revista realizado desde la plataforma WIX permite diferenciar
articulos de pago o completamente el ndmero publicado bajo suscripcion. La
implementacién o el cambio al nuevo sistema seria rapido y efectivo en el momento. La
Unica prevision de coste es el mantenimiento del dominio y la necesaria pasarela
bancaria.

Otras vias de sustento econdémico son mediante el sistema de crowdfunding o el
mecenazgo por plataformas como Patreon que permiten tener un contacto mas directo
con tu publico interesado en la propuesta. Aunque HUMANA magazine no tiene formato
fisico si se puede crear una propuesta que atraiga al mecenas en estas plataformas. Los
premios para nuestros usuarios podrian ser productos relacionados con el arte, entradas,
libros e incluso obras artisticas.
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Existe la posibilidad de la creacion de un canal en la plataforma de streaming Twitch,
donde la suscripcion es un aspecto bien desarrollado, y se pueden ofrecer directos en
museos 0 exposiciones mas entrevistas a los artistas que se han seleccionado cada
cuatrimestre en la publicacion correspondiente de HUMANA magazine.

6. Conclusiones

En el desarrollo de este TFG se han obtenido unos resultados que responden a los
objetivos propuestos, especialmente el de ser Util para la sociedad en su cometido de
exponer la situacion del estado de la cuestion, el mundo del arte.

El proceso se lleva a cabo al mostrar artistas contemporaneos que representan el ideario
de la linea editorial de la revista, ademas de lograr profundizar en el mundo del arte al
informar pluralmente del por qué se obvian estilos y se excluyen artistas
contemporaneos de diferentes corrientes: estilo figurativo, realista, surrealista, etc. La
informacion se ofrece desde el propio artista como principal fuente de informacion. Las
entrevistas y los reportajes nos traen las declaraciones y la historia de vida en primera
mano de los protagonistas. Expone las circunstancias particulares y se hace ver unos
problemas generales para que el lector pueda discernir en las causas y consecuencias
que rodean al arte hoy.

HUMANA magazine ofrece maltiples formas de pensar y crear para servir y ser Util a su
lector. La principal cualidad que se desarrolla desde la revista es el sentido critico, no
solo en ayudar a mostrar la realidad del arte actual y contemporaneo. EI hecho nos pone
enfrente de la actual corriente y es importante mirar de frente en una labor de control,
algo que invita a su vez al individuo para obtener las herramientas y la libertad de elegir
y decidir sobre qué es arte.

El enfoque de la revista logra involucrar al lector en la cultura y el interés por el arte al
poner de nuevo en la actualidad las finalidades del arte, algo olvidadas deliberadamente:
comunicar, exponer, preguntar, criticar y finalmente la comprension por parte del
espectador. Vuelve a poner en la vanguardia el mundo del arte desde su utilidad y su
importancia para la sociedad en la formacién plural de las democracias.

HUMANA magazine muestra en su editorial la necesidad del control y critica del mundo
de arte, en defensa de la utilidad social, de la formacion para el ser humano y el buen
desarrollo de la vital educacion desde el campo creativo para las personas. La revista no
solo ofrece otras formas de ver, sino otras formas de pensar y de hacer.

En el &mbito profesional del periodismo, la revista cumple la labor social primordial del
periodista, desde el rigor, la honestidad y la veracidad para poner sobre la mesa los
hechos al hacer pablicas las causas. Por eso, descubre al lector las consecuencias que
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acontecen alrededor del arte y, sin olvidar a los artistas que son el pilar fundamental. El
enfoque no puede ser otro que desde el periodismo lento, que permite la reflexion, no
solo para generar el contenido de la revista sino para ofrecer la informacién de mayor
calidad.

El desarrollo del trabajo tuvo dificultades y facilidades. Entre las dificultades destacan
los largos tramites burocraticos para obtener los permisos para las imagenes a utilizar;
los largos dias de redaccion y jerarquias de trabajo, o la busqueda meticulosa de
informacién y su lectura, que forman parte de ese apartado que se llamaria de dulce
dolor al ir trabajandose. Sin embargo, la aceptacién a colaborar por parte de los artistas
fue el tramite méas sencillo y facil, incluso para artistas de la talla internacional como
Antonio Lopez.

En definitiva, este proyecto personal y profesional remarca la importancia de la
existencia de revistas culturales independientes como HUMANA magazine para exponer
la situacion de los artistas y el arte a la ciudadania y asi poner en conocimiento las
vicisitudes del mundo artistico, ser un medio de control. Ademas, aporta las
herramientas para construir en sentido critico una sociedad, ensefiar las formas
diferentes de pensar y que el gran publico logre obtener la libertad para poder establecer
por si mismo qué es el arte. La cultura y el arte son creadoras de nuevos constructos
sociales, tienen el poder de cambiar las cosas y mostrar esto es la razén de ser de la
revista.
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revista cultural y de arte

DITORIAL

UMANA magazine nace hoy y resurgird como lle-

gan las estaciones, cada cuatro meses. Su principal

motivacion es servir a la sociedad, con sentido criti-
co y criterio periodistico, ejerciendo un necesario control del
estado de la cuestion, el arte. El tiempo actual es un mundo
complejo, lleno de intereses particulares y con pocos que mi-
ren por el bien comun.

HUMANA magazine se funda con la clara intencién
de erigirse como un punto de encuentro para los amantes del
arte, aquellos que no sean adscritos a ningin movimiento y
con el Unico interés de disfrutar y valorar el arte como proce-
so artistico, la habilidad y el talento en el oficio, la ejecucion
de un proceso creativo y personal en la bisqueda de la exce-
lencia, la verdad y la belleza.

La revista evitard los artificios y aquellas posturas pseudo
intelectuales que se consideran superiores al resto. Asumird
un enfoque de periodismo social y de servicio publico que
denunciara la falsedad existente dentro del mundo del arte y
ofrecera con independencia la seleccién de obras que tienen
como referencia la calidad frente a cantidad. HUM ANA eli-
ge una obra con trascendencia y trasfondo frente a un pro-




ducto de consumo, pero sin olvidar que también debe ser un
objeto o incluso servicio que genere ventas en esta importante
industria. Buscamos generar un nuevo renacimiento, como las
ondas en el agua al lanzar una piedra, crear movimiento y
discusion para ofrecer las diferentes formas de pensar y rege-
nerar el arte.

El slowjournalism; la escritura reflexiva, reposada y analitica;
el estudio de las motivaciones subyacentes; el arte lento; la
meticulosidad del artista en la busqueda de la verdad; el pre-
ciosismo en el detalle como el dibujante mas exigente, con
todas estas directrices nace y se desarrolla HUMANA ma-
gazine. Cada estacion del ano nuestros articulos, entrevistas,
reportajes, o cronicas siempre tomaran la visién biogréfica del
artista; buscando el por qué el autor crea de una forma y no de
otra, por qué su estilo y su lenguaje visual es ese, qué circuns-
tancias han llevado al creativo de cualquier disciplina artistica
a ejecutar su proceso de trabajo de esa forma y no de otra. El
analisis de las circunstancias e incidencias personales, el tiem-
po y época en la que desarrollan su obra, sus contempora-
neos, los estilos o movimientos que surgen o se imponen por
los diferentes intereses, todo tiene una gran influencia para
el artista y HUMANA tratara de todas las formas posibles
empatizar y redactar desde este punto de vista. Todo esto,
sin olvidarnos del andlisis de las obras, las que hacen que un
artista pase a la inmortalidad y que trascienda en el tiempo,
que son lo mas importante porque son el arte.

El futuro de HUMANA magazine, de las siguientes edicio-
nes de este proyecto, estd en manos de los lectores. Depende-
mos del mecenazgo de los suscriptores para su continuidad.
Este primer niimero se realiza a modo de presentacion, sin
dnimo de lucro, y como parte del proyecto profesional del
trabajo de final del Grado en Periodismo de la Universidad
de Valladolid. Para los préximos nimeros, el objetivo de HU-
MANA serd el abordaje del resto de disciplinas culturales
como escultura, videojuegos, literatura, danza, teatro, cine o
musica. En este primer niimero nos centramos especialmente
en dos de las disciplinas mds importantes para la historia del
arte: la pintura y la fotografia, como las primeras en generar
la realidad e identidad para el ser humano. Ejemplifican el
dominio de la imagen como herramienta revolucionaria y pro-
pulsora del cambio y utilizada por el poder.

Este primer nimero presenta cuatro entrevistas con grandes
artistas de nuestro tiempo: Antonio Lopez, Cristina Marro-
dan, Silvia Flechoso y Sergio Romero Linares reflexionan
sobre su estilo, su forma de pensar y de crear. Junto a ellos,
cuatro reportajes sobre grandes maestros de nuestra época
contemporanea que han influido a generaciones de artistas en
multiples disciplinas: Lucian Freud, Tamara De Lempicka,
Diane Arbus y Edward Hopper.

HUMANA magazine comienza su andadura. Entren, lean y

disfruten del arte.
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El tiempo de Edward Hopper

na noche fria en

las calles de Nueva

York. La soledad en
la madrugada de un hombre
sentado en la barra de un
café bar a punto de cerrar.
Un camarero de mirada ago-
tada por sus largas horas de
trabajo. La mujer que mira al
exterior desde la cama por la
ventana de su habitacion bus-
cando algo que sabe que no
va encontrar.

Las pinturas de Ed-
ward Hopper (1882 - 1967)
son el reflejo veraz de una
época pasada. Pintor de su
tiempo y de su época, sus
obras son el reflejo de una
sociedad, de la soledad del
ser humano y de la vida nor-
teamericana contemporénea
durante un periodo convulso.

Edward Hopper nacié en
Nyack un 22 de julio de
1882 en una familia burgue-
sa instalada a orillas del rio
Hudson. Su padre, Garrett
Henry Hopper y su madre
Elizabeth Griffiths Smith,

eran duenos de una tienda
de telas y prendas de vestir.
Sus padres eran de origen
inglés y holandés, pertene-
cian a la comunidad bautista
y vivian bien del comercio y,
ademds eran avidos lectores.
Esta pausada vida, acomoda-
da, austera y sencilla, ofrecié
a Hopper una estabilidad y
una proteccién familiar que
forj6 su caracter tranquilo y
regio.

Este apoyo familiar se vio re-
flejado desde su pronta pre-
cocidad con el dibujo. Ya con
solo cinco anos comenzo a
demostrar su habilidad y con
trece firmaria su primer lien-
zo, lo que posibilité que sus
padres le dejaran dedicarse a
la pintura pero con una con-
dicién para asegurar su futu-
ro econémico: debia graduar-
se como ilustrador.

Hopper se gradué en la
Nyack High School y estu-
dio los seis aflos en una es-
cuela de diseno de Nueva
York. Durante ese tiempo
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HUMANA magazine

debilidades de
es el intento

también realizé un curso de arte por correspondencia de la
School Illustrating de la misma ciudad. En 1901 se adentra
por completo en la pintura que estudia en la Escuela de Arte
hasta 1906. Tras su periodo académico comienza a vivir de su
trabajo en revistas ilustradas. Destaca, por ejemplo, Scribner’s
Magazine, cuya editorial era muy critica con las tendencias de
arte que llegaban desde Europa.

Hopper mantenia su trabajo como autor con las técnicas de
grabado y acuarela. Con estas el artista comenz6 a destacar y
lograr cierta fama. En estos iniciales dibujos comienza a intuir
el futuro pintor de la madurez, con vistas callejeras de pers-
pectiva forzada, habitaciones con ventanas abiertas y mujeres
recién levantadas, dibujos al natural de paisajes del norte de
Nueva Inglaterra. Entre 1907 y 1910 el autor viaja hasta tres
veces a Buropa, (Paris, Amsterdam, Londres, Madrid y Tole-
do). Durante este tiempo hizo una vida instructiva y solitaria,
donde observo las tendencias y modas nacientes del arte.

El gran arte es la expresion externa de
una vida interior en e| artista y esta vida
interior producira su vision personal

_ del mundo. El elemento esencial es
la imaginacion y no hay nivel de invencion

artificial que pueda sustituirla. Una de las

ran parte del arte abstracto
intento de reemplazar la concepcion
de la imaginacion privada por inventos del

intelecto humano (...)" - Edward Hopper

Elano de 1910 el artista Robert Henry, John Sloan, y Arthur
B. Davies le incluyen en la exposiciéon de Artistas Indepen-
dientes fuera del nuevo orden vanguardista establecido.

En 1913 participé en una exposicion colectiva, llamada 47-
mory Show, de la que vendi6 una primera obra. Pero ese primer
contacto con el mundo artistico no sera de su agrado. Tuvo
contacto directo con las nuevas corrientes artisticas europeas




representadas en esta mues-
tra con Klee y Kandinsky.

Para la ciudad y la educacién
del propio artista es un pri-
mer choque por el conser-
vadurismo regente. Hopper
volvié a su trabajo como ilus-
trador durante los diez anos
siguientes.

El pintor ilustrado

En 1923 tras traba-
jar como ilustrador para la
agencia neoyorquina de pu-
blicidad Sherman & Bryan

y con algin reconocimiento

a su obra pictérica, su vida
cambia: se enamora de Jose-
phine Verstille Nevison, (Jo)
con quien se casard en 1924.
Pintora y companera en el ta-
ller de Robert Henri, el cual
les instruia con frases como:
“olvidaos del arte, pintad lo
que os interesa en la vida”.
Hopper aprende esa vision y
comienza a ser reconocido su
estilo y su obra como pintor
americano.

No fue un revolucionario de
la pintura, ni en técnica ni en
lenguaje artistico, pero qui-
z4s por eso mismo pasa a la
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historia, por ser un fiel reflejo del costumbrismo y el aspecto
conservador de la sociedad norteamericana del tiempo que
vivié. Bl plasmé con veracidad aquello que vivia y existia a
su alrededor, esa honestidad le hizo destacar sobre el resto
de coetaneos y por supuesto por su capacidad de representar
fielmente su tiempo.

Hopper fue a contracorriente de las modas europeas, quizds
por ello dejé durante un inicial tiempo la pintura y se dedicé
a la ilustraciéon comercial. No dio cabida a las rupturas de
la abstraccion y las inquietudes vanguardistas que descubrié
en sus viajes a Europa. No se dejé influenciar por las modas
crecientes como el cubismo, Picasso y Braque, sino que €l se
inspird en los clésicos espanoles como Velazquez y Goya, o
artistas franceses como Daumier o Manet que acabaron por
construir el realismo pictérico tan personal al que €l fue fiel
a lo largo de su trayectoria. En su propias palabras: “E/ gran
arte es la expresion externa de una vida interior en el artista y
esta vida interior producird su vision personal del mundo. El
elemento esencial es la imaginacion y no hay nivel de inven-
cion artificial que pueda sustituirla. Una de las debilidades
de gran parte del arte abstracto es el intento de reemplazar la
concepcion de la imaginacion privada por inventos del intelecto
humano (...)”, afirmaba Hopper.

& & Cuando el paisaje me habla, tengo que estar

absolutamente silencioso” - Edward Hopper

El lado oculto del lienzo

Toda luz tiene sus sombras. Vemos como se repite, como
a lo largo de la historia del arte, la anulacién de la mujer. Pre-
viamente a su matrimonio, Josephine Nevison tenfa mds fama
y renombre que Hopper. Era una mujer de éxito y admirada
que habia logrado exponer junto a otros genios de la época
como Modigliani o Picasso. Al casarse con Hopper, quedd
anulada en el circulo de su companero de profesién, en una
relacién dependiente y toxica pero muy productiva y benefi-
ciosa para Hopper.

El autor la retrata en cada rostro de mujer que pintaba en
sus obras. Como relata la propia Jo en sus diarios, ocurrie-
ron episodios de maltrato, de desprecio a su trabajo pictérico.
Ella llevaba toda su contabilidad, su agenda de contactos, la
gestion con las galerias de arte y hacia sugerencias al proceso
pictérico. Hopper solo tenia que pintar desde el ultimo piso
de Washington Square de Nueva York. No salian de esas pa-
redes, sin lujos, con increibles vistas y luminosidad. Esa mis-
ma atmosfera intima, asfixiante, ambigua, y extrana que quedd
representada en sus dibujos y pinturas. Para Hopper su vida
con su mujer fue beneficiosa y un fuerte refuerzo emocional,
y a partir de 1925 la pintura le permite dejar su trabajo como
ilustrador.




Es preciso recordar el esti-
mulante tiempo que vivié. Un
periodo convulso en Estados
Unidos y en el mundo, pero
que pese a la turbulenta épo-
ca histérica Hopper mantuvo
su mundo artistico y proce-
sos creativos intactos. Solo
recordar algunos sucesos
ocurridos durante su vida; la
guerra de Cuba bajo la pre-
sidencia de Teddy Roosevelt,
primera guerra mundial, la
gran depresiéon de 1929, la
segunda guerra mundial y la
euforia norteamericana que
vino luego.

En Hopper todo esto no pa-
rece influir en su obra, du-

rante toda su carrera man-
tiene su realismo americano,
su verdad por encima de las
vanguardias o modas. Es de-
cir, esto no significa que fue-
ra ajeno a su entorno y a lo
mds cercano a €l sino todo lo
contrario, en su trabajo pic-
térico encontramos esa in-
fluencia directa de lo que ve
y siente.

Norteamericano
hasta el altimo trazo

En su trabajo como
ilustrador pudo generar de
primera mano ilustraciones
con un cardcter periodistico,
temdticas més actuales y no-

ticiosas, que se vera reflejado
mds adelante en su labor de
pintor. Por ejemplo, los su-
cesos de mayor criminalidad
y referentes a la incipiente
mafia tras la /ey seca, con la
prohibicién de las bebidas al-
cohdlicas. Muy plasmadas en
el cine y la novela negra que
también se expresa en la obra
de Hopper mediante la inclu-
sién de colores mds oscuros y
escenas alusivas. Su voluntad
de trabajar la temadtica intrin-
seca de su pais y mantener-
se dentro de la cultura mads
norteamericana fue parte de
su éxito profesional. Ademads
reforzada su postura en este
periodo de la historia, debido






gracias a las nuevas politicas
del Presidente Roosevelt, de
fortalecimiento del Estado y
la promocién de lo nacional:
la industria, la educacion y la
cultura.

No solo los aspectos exter-
nos se representan, la per-
sonalidad de Hopper se vera
reflejada en la eleccion de los
temas que pinté durante su
vida. En su trabajo pictdrico
se revela un cierto desprecio
a un llamado eszilo que tenia
su origen de una Europa de-
cadente. Por eso su proceso
creativo sufre variaciones,
adaptandose también a las
circunstancias que dan los
variados temas que pinta du-
rante los diferentes periodos.

En un inicio Hopper se en-
foca en los paisajes, campos
reforzados con un ideal de
la ruptura nostalgica tras la
guerra civil de 1860-1864 y
la ferviente industrializacion.
En las escenas de la ciudad de
Nueva York siempre Hopper
deja apreciar su nostalgia de
los edificios cldsicos frente a
los rascacielos primerizos de
1920. Ademas, sus series de
grabados ya expresan la so-
ledad y la alienacion que se
veria en obras mds posterio-
res. La posicion de voyeur se
refuerza en sus trabajos, con
regularidad nos posiciona
como un curioso en el lienzo,
escenas intimas vistas a tra-
vés de las ventanas de un tren
elevado que pasa veloz por
Manhattan.

La gran depresién sufrida en
1930 trae a la obra del pintor
la inquietud por las circuns-
tancias de sus compatriotas.
Todo ello se expresa al mos-
trar personajes deprimidos,
paralizados ante la situacion
vital extrema y desesperada.

Aparecen asi alienados, de si
mismos, de su entorno y de
los demas. El color se hace

importante y sube su satu-
racién, mds colorista y surge
un efecto cinematografico y
alusiones directas al cine. Las
obras de Hopper toman un
cariz de cine negro, de intri-
ga, sobre todo en las mujeres
que miran por las ventanas,
no sabemos si observan o son
observadas. El que mira es
quien imagina y construye la
historia que inician las obras
pictéricas del artista.

Tras la posguerra los lien-
zos de Hopper se oscurecen,
amargas y deslumbradas es-
cenas. Aparece una cierta
desidia, una abstraccién o
rudeza en el detalle de la fi-
gura humana con en el trazo
de su pincel. Es en esta época
cuando la cultura popular, el
Pop-arty la nueva generacion
se ve influenciada por su tra-
bajo. Esas escenas pictéricas
como las gasolineras sin co-
ches, anuncios publicitarios,
con esto se forja el nuevo
estilo americano. En 1934
el matrimonio construyé una
casa estudio en Truro, un
pueblo mas al norte de Cape
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Cod, y servia de segunda residencia. Una zona de Massachussets no tan lejana del pueblo natal
de Hopper, y que inspiré de nuevo el trabajo del autor: paisajes, casas extranas como la que
inspiré en la pelicula Psicosis a su director Hitchcock, escenas del mar, los faros de luz fria y
su alrededores. Hopper comentaba: “Cuando el paisaje me habla, tengo que estar absolutamente
stlencioso”.

El tiempo y su espacio

Sus pinturas son protagonistas del espacio liminal, él mismo reconocia que su mente
estaba algo distorsionada sobre el tiempo. Parece que el instante en sus obras se para, que la
soledad se hace pesada, que nada va ocurrir y que el presente se hace sueno. Reflejo de esa
sociedad norteamericana que avanzaba hacia su futuro a duras penas. Hopper se convirtié en el
realista americano mas importante de su generacion como afirmaba el critico Clement Green-
berg en 1946: “no era un buen pintor, pero si lo hubiera sido no hubiera sido tan gran artista™.

Hay que destacar que Hopper mostré en su trabajo el papel de la mujer en la sociedad ameri-
cana en estos iniciales anos del siglo XX. Una labor de la mujer que cambia velozmente, como
los nuevos tiempos que se avecinan, la figura femenina se muestra en oficinas, en cafeterias tras
un largo dia de trabajo o en el transporte piblico cuando va a trabajar. Incluso en todos estos
lienzos de Hopper queda impregnada la soledad y la eterna espera, seduciendo al observador,
haciendo palpable y siendo el reflejo de la sociedad de la época.

Hopper logré plasmar la esencia de su tiempo en sus lienzos. Desde la raiz de su educacion
y en su forma de vida €l era un defensor de la soledad. Sus obras estan completas de riqueza
narrativa, de ambigiiedad y de quietud atemporal. Se hacen inquietantes, atrayentes en su mis-
terio y en la libertad para imaginar para el observador de sus lienzos. Edward Hopper fallecié
en Nueva York, el 15 de mayo de 1967, en su estudio de Washington Square y fue enterrado
en Ouak Hill en su pueblo natal Nyack. Josephine Nevison muri6 al ano siguiente.
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Cristina Marrodan: “No me
imagino una sociedad sin arte”

n artista recrea en su

mente la idea de una

obra, la imagina, y la
llena de sentidos y significa-
dos. La completa en un todo
para expresar y comunicar
asi al publico su trabajo. Para
Cristina Marrodén (Burgos,
1991), su materia es la luz
y su lenguaje visual, donde
extrae desde su idea los deta-
lles para reflejar una realidad.
Busca un espacio, asi recrea
y hace real lo que tenia en
mente.

Marrodan llena ese va-
cio desde la nada, como un
lienzo en blanco o una hoja,
y dibuja con objetos reales la
verdad que quiere mostrar.
Ademss, utiliza el cuerpo
humano, la figura femenina,
protagonista de su expresion,
para recrear su mundo inte-
rior, para amplificar su senti-
miento y representar una rea-
lidad que comunique al que
mira el trasfondo y el sentido
de su obra fotografica.

La fotografia es un arte para
representar la realidad, tanto
en su forma imaginada como
de un hecho veraz. Cristina

Marrodan es como una pin-
tora o una escultora que mol-
dea o esboza con la luz y su
encuadre la figura humana en
una suma cuando dispara con
las lineas del espacio o el lu-
gar recreado.

La burgalesa con solo 18
anos ya tenfa clara la necesi-
dad de hacer profesional su
vocacion, para lo cual estudi6
en el EFTT Centro Interna-
cional de Fotografia y Cine
de Madrid. Desde entonces
hasta la actualidad Marrodan
ha recorrido un largo camino
lleno de piedras y flores, y
HUMANA magazine la en-
trevista para que nos cuente
su vida y obra.

HUMANA magazine: ;Cuil
fue el primer impulso para
dedicarse a la fotografia?

Cristina Marrodan: Aunque
empecé muy joven a fotogra-
fiar, con 17 anos, lo cierto
es que siempre me frenaban
muchos miedos que venian,
principalmente, de la falta de
confianza en mi misma. Tam-
bién habia algunas creencias
limitadoras, como que en

este campo no encontraria
una estabilidad econdmica
o que no podria dedicarme
a ello siempre. Hasta que
no trabajé en mi misma y en
todo lo que arrastraba, no me
senti capaz. Tras terminar el
Mdster de forografia de bo-
das, alld por el 2017, decidi
lanzarme de lleno de forma
profesional. Adn con algunos
miedos, pero muchos recur-
sos que antes no tenia para
hacer frente a lo que venga.

HM: Desde sus comienzos y
los estudios en Madrid, ;vio
en la fotografia la via para co-
municarse y expresarse?

CM: Siempre ha sido una via
de comunicacion. En los ini-
cios era una forma de escape,
lo enfoco sobre todo a qué
siento, como puedo sacarlo
a través del autorretrato. La
verdad es que esos autorre-
tratos fueron una préctica
que me ha llevado muy bien
como puede sentirse una
persona delante de cdmara,
lo que pasa por su mente en
ese momento y sobre todo, a
cémo guiarla para lograr ex-
presarse de forma natural.

Ante todo la foto-
grafia es expresion,
es una forma de
emocionarse.” -
Cristina Marrodan

HM: EI principal recurso de
su lenguaje fotografico es el
cuerpo humano, en su caso la
mujer. ;Por qué? ;Qué signi-
ficado tiene para usted la fi-
gura humana?

CM: Me siento muy atraida
por la esencia misma que nos
compone. Por nuestra vul-
nerabilidad. No es tanto el
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cuerpo lo que me atrae fo-
tografiar, sino lo que guarda
en su interior. La mujer es
el centro de mi trabajo sim-
plemente porque yo también
soy mujer.

Puede parecer muy simplis-
ta, pero tras mucho trabajo
interior para llegar a tener
una relacién sana conmigo
misma, he sido capaz de em-
patizar y crear conexiones
més auténticas y profundas
con otras mujeres.

HM: El principal aspecto
de su obra es comunicar?

CM: Yo diria que es hacer
sentir algo, tanto a la per-
sona que forma parte de esa
fotografia como aquella que
observa.

HM:  Busca la belleza y la
verdad?

CM: En la verdad reside la
belleza, asi que no la busco.
En mi trabajo trato de conec-
tar con el momento presente
y mostrar su realidad.

HM: Es especialista en Bou-
doir. ;Por qué utilizar ese len-
guaje y estilo?

CM: Prefiero decir que rea-
lizo fotografia Boudoir para
el auto reconocimiento. El
Boudoir se entiende como
una fotografia muy femenina,
de rocador, donde cobra pro-
tagonismo la lenceria, la sen-

sualidad y la belleza.

Para mi todo ello queda en
un segundo plano pasando a
ser el elemento principal; la
conexion con una misma, con
el momento presente y con
el cuerpo, creando imagenes
intimas y delicadas, donde la
mujer se reconozca en todo
su esplendor.

Por supuesto juegan un boni-
to papel las prendas y el am-
biente, pero son mero atrezo.

He encontrado en esta rama
de la fotografia una forma de
ayudar ala mujer a reencon-
trarse con su autoestima y su
poder personal.
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HM: Su trabajo como fotoperiodista debe mostrar la realidad como es, ser cercano a la verdad.
¢Esto influy6 en su obra de artista?

CM: En mi caso el trabajo més fotoperiodistico son las bodas y tiene puntos en comin con
el Boudoir, pero a la vez no, porque es una realidad mas en buscar algo. En las bodas hay un
fotoperiodismo de lo que fluye, lo que surge, sin pretension. Un fotoperiodismo puro y duro.
En cambio en el Boudoir es mas artistico, porque hay una pretensién, un més alla. Entonces si
se decora un poco la realidad. El fotoperiodismo si ha influido en mi obra artistica, pero es mas
importante la influencia inversa, es decir, es la fotografia mds creativa e intimista, el estilo Bou-
doir, lo que me influye en la cobertura de las bodas, me lleva a buscar esa belleza, ir un poco
més alld. El campo creativo me ha ayudado a trasladar mejor eso al fotoperiodismo que realizo.

HM: ;Fotografiar para usted es curar y crear dolor a la vez?

CM: Para mi propio proceso personal es curar. Pero antes de curar ha existido un dolor, inevi-
tablemente. Es algo asi como una enfermedad que antes de llegar a la cura debes pasar por un
proceso doloroso. Es algo parecido a una especie de enfermedad, hay algo ahi que sientes que
quema o que tienes que sacar. Al final el proceso si es curativo pero al principio hay dolor. No
se crea dolor, se va creando curacién. Todo vendrd del proceso de cada persona, luego cada
uno lo llevard a su manera pero para mi es curacion.

HM: ;Cémo es su proceso creativo?

CM: Aparte de curar, es también una necesidad de comunicar, de expresar. Ante todo la fo-
tografia es expresion, es una forma de emocionarse. A veces todo parte simplemente de un
fin, el que sea, puede ser el miedo, la vergienza, normalmente parte de ahi una emocién o una
sensacion. Mi proceso creativo de un trabajo personal nada tiene que ver con el profesional.
Por ejemplo en un Boudoir, con una clienta, es algo muy profundo. Cada una es muy diferente
y tiene una necesidades, busca sentirse de una manera y luego irse de la sesién de otra forma.
Normalmente siempre buscan verse bien, guapas, todas. Pero también hay una necesidad de
aceptacion, mejorar la autoestima, la confianza en una misma, hay dolor. Dolores que quieren
curar, meterse en un proceso de curacion, cada una el suyo.




&£ Nome gusta empezar las fotos de lleno,
en plan, venga ya estamos aqui, saco la

camara y a por ello. Eso no funciona.” -
Cristina Marrodan

Cuando vamos a hacer las fotos lo primero que hago siempre
es tratar de traerlas a este tiempo presente, porque cuando te
vas a enfrentar a un momento como es un Boudoir, requiere
valentia y dar un paso importante. Ponerte delante de una
camara practicamente desnuda requiere valor y has dado mu-
chas vueltas a la cabeza, vienes con nervios, con una sensacion
de no saber que me espera. En parte si lo saben porque ya han
hablado conmigo y ven otros resultados, pero cada una en su
propio proceso no sabe lo que le espera.

Entonces lo principal al empezar las fotos es traerlas al ins-
tante presente. Hacemos una visualizacién de cémo quieren
que sea este momento, como quieren vivirlo, qué es lo que
quieren sacar de si mismas para traerlo aqui. Para mi lo mds
poderoso que tenemos es la mente y cémo podemos transfor-
mar un momento poniendo verdadera intencién en que esa
transformacién ocurra. En el momento que ellas se imaginan

I

como quieren sentirse en ese instante en el que ya estan aqui, s
. a1 ; 2. Rt >
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No me gusta empezar las fotos de lleno, en plan, venga ya 21 3

estamos aqui, saco la camara y a por ello. Eso no funciona.
Traer al presente a la persona me parece la forma mas bonita
y real del fotoperiodista para afrontar una sesion asi, en la que
lo mds importante es ese momento previo a las fotos. Ademas,
es igual de importante que durante la sesién hay muchos pi-
cos de emocion. A veces en ese punto de venir al momento
presente pues surgen las lagrimas porque hay muchas cosas
contenidas dentro y cuando te paras a observar qué esta pa-
sando en el interior nacen el llanto, de emocidn, de tristeza,
de diferentes cosas.

¢Qué pasa? Que esa persona empieza en un momento como
més bajo y va poco a poco subiendo hasta el momento de
pico, de decir me veo bien en las 4 fotos previas que me ha
ensenado Cris y me gusto, me siento mds suelta, soy capaz de
sacar esa persona que quiero mostrar, llegando a momentos
en los que bailamos, cantamos y es un poco fiesta, disfrutar
de eso y celebrarlo en el presente. LLuego vuelve a haber un
momento de estamos arriba y volver abajo a donde hemos em-
pezado y me parece importante porque las fotos al final no
son las mismas.

Las fotos del principio de una persona mas comedida, con
miedos, luego ves a una persona mds valiente y fuerte. Al fi-
nal en las Gltimas fotos veo mucha seguridad, confianza, y yo
estoy aqui y me lo creo. Después de una sesion Boudoir yo
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me quedaba vacia, sin fuer-
zas, porque era una entre-
ga personal y emocional tan
fuerte que me costaba salir
de ella. Me noto bien cuan-
do empiezo con la sesién en
el ahora y a lo largo de esta
me involucro al cien por cien.
Lo que ellas sienten pues lo
siento yo también, es mutuo.
Hay ese pico y el problema
para mi es bajar de él, tanto
un pico alto o un pico bajo
supone para mi a veces ter-
minar un Boudoir y tener que
irme a la cama e irme a dor-
mir. No puedo hacer nada,
me agota y me deja exhausta
por ser tan intenso. E incluso
los problemas de la persona
los llevo yo a casa.

Algunas personas tienen se-
rios problemas con su cuerpo,
con vivencias que han tenido
y por el ansia de querer ayu-
dar o querer que esa persona
se sienta mejor, me involucro
mds y me agota. Esto hasta
hace no mucho me sucedia y
lo pasaba mal, porque al final
es como que no termino de
estar a gusto con lo que estoy
haciendo, luego me quedo
fatal por una cosa o por otra
me quedo mal. Me encanta
hacerlo pero no estd siendo
beneficioso para mi. Por eso
en mi proceso creativo es
muy importante marcar bien
estas entradas, de “estamos
aqui” y vivir esta experien-
cia a tope y volver a ese co-
mienzo del estamos aqui. No
quedarme todo el rato arriba
o abajo, en ese pico. Hstas
sensaciones me ocurren en
todos los trabajos en gene-
ral: las bodas tienen también
un punto éalgido, igual que el
trabajo personal, y en todos
tengo que intentar cerrar ese
circulo y no quedarme en los
picos.




HM: ;:Qué centra su trabajo creativo actualmente?

CM: Ahora mismo es el Boudoir, pero me apetece que poco a
poco vaya siendo mds creativo y que haya un punto de irrea-
lidad, un punto a partir de que la persona se sienta confiada
y segura y podamos empezar a crear poco a poco algo mas
alld de lo proyectado, mds artistico, incorporando elementos,
jugando con la luz. Por ejemplo lo que he empezado hacer es
incluir flores, normalmente los Boudoir han sido simplemente
la persona en la habitacién y la lenceria, nada mas alla. Pero
me apetecia incluir un elemento como las flores. Porque ayu-
da a la persona fotografiada, siente que puede arroparse con
ellas y puede utilizar las manos de alguna manera. Muchas
veces no saben qué hacer con las manos y expresarse, a ellas
las ayuda. Para mi las flores me ayudan a crear.

HM: En los circulos artisticos se tiene a menudo la vision de
que en las instituciones educativas existe una anulacién de la
formacién artistica y cultural, y en hacer invisible al ser crea-
tivo. Desde tu experiencia personal chas observado que esta
observacion sea cierta?

CM: Si, totalmente, hay una anulacién. En mi caso, por ejem-

plo, lo que yo he ido viendo a mi alrededor, cuando llegué al =
punto de poder decidir entre estudiar ciencias 0 humanidades s
o arte con 17 o 18 anos mds o menos, es que ya te obligaban a 5
tomar una decision del camino de tus estudios. Hay personas §
que llevan dentro su vocacién y despuntan desde muy tem- - §

o

prana edad pero en mi caso no fue asi en absoluto. Siempre
me interes6 el arte, siempre me encant6 y es donde me sentia
mds cémoda y més yo. Pero no te preparan para eso, se ve
como algo inferior, te preparan para otras cosas, para ser una
mujer de provecho, con unos buenos estudios y un buen tra-
bajo y esto no entra dentro de una formacién artistica, no se
la valora igual.

Poco a poco, sin que se note mucho, pues mientras avanzas
en los estudios te van diciendo que deberias inclinarte por
esto, igual es mejor, pero si a ti se te da bien la economia, y si
dices que se te da bien dibujar ya te dicen que es para los ratos
libres, para distraerte. No se le da importancia a nivel laboral,
en los propios estudios, o de formacion, eso es lo que vi. En-
tonces yo me decanté en su momento por estudiar Ciencias
Sociales, me gustaba, si, pero en el fondo no era lo que yo
queria.

No sélo a nivel de instituciones educativas, si, por supuesto,
“ No es tanto porque ademas por ejemplo donde yo estudié no habia opcién
el cuerpo lo de Bachillerato artistico. También tu entorno, tu familia. Mu-
que me atrae cha gente ve que la persona que se ha decantado por estudiar
fotografiar Bellas Artes es porque no vale para nada.
1)

sino lo que guarda
ensu ?ﬂtﬂﬁor " HM: Si una obra supera modas, o influye a otros artistas a lo

Cristina Marrodan largo de las épocas. ;Para usted, seria el tiempo el proceso

decisivo para decidir qué es arte?
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CM: Si, por ejemplo en el trabajo profesional fotografico de
las bodas, ahora mismo hay una moda de hacer cierto tipo
de fotografias de bodas y editarlas de cierta manera, una
moda muy marcada. Cuando esta moda desaparezca, dentro
de poco, puede que de ahi aparezca algun artista porque de
esa moda han sacado algo. Porque hay algo de ellos que va
mas alld de lo que se lleva. Puntualmente de las modas puede
haber algo que despunte, y eso que sobresale hace crear otras
modas diferentes. Si, el arte se ve con el tiempo.

HM: ;El arte contemporaneo estd alejado de las necesidades
del ciudadano? ;Se ha olvidado de comunicar?

CM: En parte es muy elitista y al hacer esto lo que hace es
cortar de raiz el vinculo con toda persona que le llegase a
interesar. Personalmente el arte contemporaneo, a pesar de
haberlo estudiado en la formacién de arte, a mi no me ha
llamado la atencion en absoluto. Lo siento cercano porque
lo vivo ahora, pero a la vez lo siento muy lejos, porque no
consigo identificarme con nada. Puede ser por esa falta de
comunicacién. Se lo han llevado a un lado muy exclusivo, si,
elitista, y como yo no me considero de ninguna élite lo siento
lejano, no me identifico con ello.

HM: ;El arte esta dirigido por una élite excluyente que decide
bajo unos criterios propios y pasajeros?

CM: Esto mismo lo vivi en mis estudios en EFTI, yo me
presenté a un concurso de fotografia creado por la escuela
sobre el tema de una postal de navidad, hice una foto en la
que salia tumbada en el suelo, jersey de cuello alto rojo sobre
fondo negro, pelo rubio ondulado a semejanza de las ramas de
un arbol y habia puesto unos adornos de navidad. Una foto
normal, sencilla, jugando con esa idea, y la navidad. Era bonita
y como postal navidena funcionaba. La fotografia que gano,
que no fui yo que quedé segunda, la persona que se llevo el
primer premio estaba estudiando el méster dentro de EFTT, y
todos los anos siempre ganaba alguien que estudiaba el més-
ter, siempre habia sucedido asi. Era una chica que habia hecho
una foto, creo que estaba desnuda en el Retiro y llevaba una
caja de luz encima de su cabeza, sin nada mas. La foto me
gusto y a otras personas también, pero habia mucha gente que
opinaba que olia un poco raro porque por casualidad todas
las fotos que ganaban premios en esta escuela tenian una linea
muy marcada. Muy parecidas a esta foto que habia ganado
este concurso.

Se cre6 un debate en la escuela de, “oye pero nosotros estamos
aqui para meternos en esta moda vuestra que habéis creado o
estamos aqui para ser nosotros mismos y crear nuestro propio
arte. Porque lo que parece con todo esto es que queréis in-
centivar que la gente siga esta linea narrativa y visual, y si no
lo haces pues no vas a conseguir el premio, no vas a conseguir
nada”. Las becas que ha ido lanzando la escuela, pero tanto
EFTI como la gran mayoria, la gente que ganaba estas becas




estaban cortadas por el mis-
mo patron, se sabia quién iba
a ganar. Esa élite que decide
lo hace bajo unos criterios
muy excluyentes y propios,
dicen esto me parece bien a
mi y punto.

HM: ;Cual es la importancia
del arte en la sociedad? ¢Es
vital para avanzar?

CM: Muy importante, no
me imagino una sociedad sin
arte. ;Qué seriamos? Es algo
inherente en el ser humano,
yo no me lo puedo imaginar.
Seriamos una sociedad muy
infeliz y vacia. Al final por
mucho que las instituciones
o la sociedad venga a decir-
te qué tienes o no tienes que
hacer o cémo hacerlo, es que
dentro de ti ya estd. Es muy
dificil quitarle al ser humano
su esencia. Todos somos arte
y capaces de crear, unos en
una medida y otros en otra,
pero todos tenemos esa capa-
cidad, somos seres creativos.
Seria como quitarnos el po-
der respirar, el ser.

HM: ;Qué causas piensa que
ha hecho que la cultura y el
arte se alejen del publico?

CM: Creo que vamos a vivir
una nueva era en ese senti-
do. Lo ocurrido este ano con
la pandemia ha ayudado un
poco a entender la importan-
cia de la cultura y el arte. Ha
hecho que se valore un poco
més. A lo largo de los anos
como que hemos ido olvi-
dando y alejandonos por esas
causas y la voragine de cosas
que hacer importantes como
el trabajo, la familia, etc. Pero
cuando pones pies en tierra

y paras un poco, dices que
esto es también importante
en nuestras vidas. Este tiem-
po ha servido para que haya
un poquito de acercamiento.
Las nuevas tecnologias ha-
cen mas facil la proximidad
al arte y su valoracion.

HM: ;Como afecta la pan-
demia en el dia a dia en su
trabajo? ;Estar confinada le
concede mds tiempo para
crear o pensar, para aislarse
interiormente?

CM: Al principio fue duro.
El trabajo programado fue
desapareciendo y surgiendo a
su vez mucha incertidumbre.

Si que me llevé a un momen-
to de reflexién muy profun-
do para evaluar en qué punto
me encuentro, tanto personal
como profesional y lo cierto
es que fue justo lo que nece-
sitaba.

El tiempo a solas me ha ayu-
dado a conectar de nuevo con
mis necesidades, un poco ol-
vidadas en los dltimos anos,
pero también a crear nues-
tras estrategias de cara a mi
negocio. La incertidumbre
se mantiene, pero me siento
mas preparada para lo que

pueda llegar.







El lenguaje de la piel de Lucian Freud

na figura humana tumbada en un sofa. Un cuerpo humano que el artista pinta y lleva

a la maxima expresion de significados y sentidos, como un pellizco o herida para al

espectador. Lucian Freud (1922 -2011) es uno de los més importantes artistas figu-
rativos del arte contemporaneo. Pero no todo fue un camino de rosas para alcanzar su madurez
artistica y profesional. Freud nace en Alemania, en un Berlin de postguerra, un 8 de Diciem-
bre en la década de los anos veinte.

El inicial periodo de la vida de Lucian Freud lleva al artista a vivir una infancia convulsa
en una Alemania que con la llegada de Hitler al poder en 1933 lleva a la familia de Freud
a emigrar a Londres, en Reino Unido, ante la incipiente corriente antisemita que dominaba
su pais de origen. Su padre, Ernst LLudwig Freud, era arquitecto y su abuelo, el creador del
psicoanalisis, Sigmund Freud. Una familia burguesa acomodada y que practicaba un laicismo
militante. Con tan solo 11 anos comienza sus estudios en la escuela e internado de Dartington
Hall School en Totnes, Devon, de gran prestigio en disciplinas de las artes que hacen que se
encamine en su vocacion artistica, que refuerza su paso por la Bryanston School, una escuela
liberal, independiente y mixta, también especializada en artes.

‘ ‘ No es importante copiar aproiliadamente
al modelo. La pintura es todo lo que se
siente sobre ella, todo lo que se piensa

sobre ella, todo lo que se pone en ella
cuando se la pinta. " - Lucian Freud

Esta educacién y las circunstancias vividas por Freud de forma hipotética, le pudieron llevar
en un primer momento a un interés por el surrealismo en sus trabajos, quizas para huir de la
realidad: el peso de su apellido, aclimatarse a otro pais, la relacion distante con su padre y su
fallecimiento, el luto y dolor de su madre que la sumen en la oscuridad. Este tragico hecho
golpea a Freud que pint6 a su madre de manera compulsiva a diario hasta su fallecimiento en
1989. En palabras del pintor: “Si mi padre no hubiera muerto, yo nunca la habria pintado.
Empece a unilizarla como modelo porque ella habia perdido interés por mi... Casi no se daba
cuenta, pero yo tuve que superar toda una vida rehuyendo... me sentia amenazado [por élla .
Y le gustaba perdonarme, me perdonaba por cosas que ni siquiera habia hecho. Yo era su hijpo
preferido. Mi madre me conto que la primera palabra que dije fite alleine, que significa solo.
Dejadme solo”, afirmaba Freud.

Hasta los 17 anos no obtuvo la nacionalidad inglesa. En esta época comienza y completa sus
estudios de arte, durante un breve periodo de tiempo en la Central School of Art de Londres,
a la cual accedi6 con una escultura de un caballo en arenisca. Posteriormente Freud logra un
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“Benefits Su FerwsarS/eep/n
Pintura de Lucian Freud

Lucian Freud Archive / Bndgeman
Images.

mayor éxito entre los docen-
tes y companeros cuando en-
tra en la Escuela de Dibujo y
Pintura Cedric Morris’s East
Anglian, en Dedham.

Las primeras obras de Lu-
cian Freud tenian implicitas
una narracion, y estaban muy
inspiradas en pintores como
Lovis Corinth y en la Nueva
Objetividad alemana, /NVewe
Sachlichkeit, por ejemplo con
Otto Dix, George Grosz o
Oscar Kokoschka y se notan
influencias que se remontan
hasta Alberto Durero. Poco
a poco se fue adentrando en
el surrealismo, pero su obra
mantuvo como constante
una fuerte inspiracién en su
propia experiencia. En pala-
bras del propio Freud donde
declara esta fuerte inclina-
cion: “Mi obra es rtotalmen-
te  autobiogrdfica. Es sobre
mi persona y lo que me ro-
dea”, afirmaba. Sus pinturas
y espe01almente sus retratos
forman una crénica de sus
relaciones y vida social con
amigos, amantes, y familia.

&£ Pinto gente, no por lo que uisieran ser

sino por lo que son.

ucian Freud

Inicios decisivos

El momento mas im-
portante y decisivo para su
carrera fue al principio de
la misma al entablar amistad
con el pintor expresionis-
ta figurativo Francis Bacon.
Su carrera y vida se verian
influenciadas por el pintor
inglés, uno de los grandes
de la pintura britdnica con-
tempordnea. En palabras de
Freud, Bacon le ensené “..
como sobrevolar por la vida...
cortejar el riesgo...tentar a los
accidentes y saltarse las nor-
mas”, actitud de la que Lu-
cian Freud hace gala a través
de su vida audaz, arriesgada
y despreciando normas so-
ciales y compromisos, algo
incompatible con mantener
relaciones duraderas con sus
parejas, lo que finalmente le
lleva al dolor, el desgarro y
las ausencias.

Una tragica pero interesante
historia de vida para el genio
de Freud. Perdia lo que ga-
naba con sus cuadros en las
apuestas, se relacionaba con
estafadores, mantuvo crueles
relaciones amorosas, acumu-
16 deudas, accidentes y mul-



tas por alta velocidad. Cuando sus cuadros alcanzaron cifras
millonarias dej6 de jugar porque segun sus palabras: “se perdia
la posibilidad de perder.” Todo esto se reflejaba en su obras,
el conocer el lado oscuro del ser humano le ayudé a exponer
en sus pinturas la crudeza y los sentimientos unidos a las per-
sonas.

La ejecucion perfecta

La técnica pictérica que desarrollé es imperecedera.
Freud logré trabajar la materia y el color como los grandes
maestros del pasado. Profundizando en su trabajo, abarcamos
un numeroso y prolifico portafolio de 500 obras a lo largo de
toda su vida, entre las cuales podemos estudiar retratos, natu-
ralezas muertas, paisajes urbanos; todas con un denominador
comun: la capacidad del autor de analizar su tiempo desde la
veracidad. Describen el siglo veinte con la profundidad ne-
cesaria para que tanto las obras como el artista perduren en
el tiempo, lo que hace de Lucian Freud una figura clave para
entender el siglo pasado.

El pintor Antonio L.opez Garcia nos brinda un comentario
sobre Freud, desde la entrevista concedida a la revista: “es un
buen artista, hace falta saber para entenderlo y disfrutario.
Si no sabes, te parece muy brutal, muy basto; una obra sucia
o mala”, afirma Lépez. “El disfrutd y vivio de la pintura
muy bien. Un pintor admirado y respetado en vida. Desde
may pronto. Porque estaba en una sociedad muy preparada,
la inglesa y la alemana. Era un hombre muy inteligente que
manejo muy bien todo”, concluye el pintor de Tomelloso.

Freud era extremadamente lento con el pincel, en realizar sus
obras, y disciplinadamente pintaba a diario. En contraposi-
cién de su forma de afrontar la vida, con riesgo y velocidad.
En una busqueda constante de problemas, como aprendizaje
de las vicisitudes del ser humano. Porque en la pintura de
Freud encontramos algo que va mas alla de lo visible. Freud
en este aspecto dice: “/No es importante copiar apropiadamente
al modelo. La pintura es todo lo que se siente sobre ella, todo lo
que se piensa sobre élla, todo lo que se pone en ella cuando se
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“Girl with a White Dog” Pintura de
Lucian Freud, 1950~ 1951. © The
Lucian Freud Archive / Bridgeman
Images.

la pinta.” Lucian Freud quiere mostrar la naturaleza interior,
lo salvaje de lo humano, para hacer caer las “fachadas pro-
tectoras”, como €l mismo las nombra. Todo para poder sacar
y plasmar en su obras ese lado secreto que ni siquiera ellas
misma conocen. Freud en sus memorias: “Pinto gente, no por
lo que quisieran ser, sino por lo que son”, afirmaba.

La pintura hecha carne

Gracias a su amistad con Bacon, Freud comienza su ca-
mino para descubrir la “veracidad de la carne” como él mismo
la nombra. Un bisqueda constante que se refleja incluso en la
materia y los materiales que usa para pintar. Es un pigmento
granular, que se llama blanco de cremmnitz, mucho mas denso
y pesado que un 6leo comin. Francis Bacon logra sumergirse
en la materia pictérica con total libertad de las directrices
canonicas del dibujo.

Por eso su obra y vida se llenan de pinceladas rudas y angu-
losas, sin suponer una pérdida de su gusto por el detalle y el
hacer pausado de las obras. LLas pinturas de Freud se hacen
intimas, crudas, austeras, desgarradoras y realistas. LLos cuer-
pos flacidos de los modelos que pinta despiertan al especta-
dor, persuaden y perturban, con la fuerza autobiografica del
pintor. Desnudos sin intencién sexual. El propio Freud no se
autorretrato totalmente desnudo hasta tener més de 70 anos.

La Escuela de Londres integrada por el propio Freud, Auer-
bach y Bacon, supuso la culminacién de la pintura figurativa
britdnica. En un momento en el que la pintura figurativa pa-
recia morir, su apuesta fue por la figuracién, por reflejar al
ser humano y sus circunstancias. Su verdad por delante de las
modas de su tiempo. No sigue el canon tradicional, quiere
actualizarlo al mostrar la figura humana en sus obras de una
forma directa, sin tapujos, siendo inquietante y mostrando
desprotegido al ser humano.

Se detiene en la carne, como una naturaleza muerta, en su
pliegues, deformes y con un tamiz de crueldad. Incluso los




espacios son decrépitos, los objetos y las habitaciones son os-
curas. Nos muestra la desnudez del ser humano, la soledad y
la decadencia contemporénea.

La [uz se hace muy presente y de relevante importancia en la
obra plastica de Freud. A partir de esta el observador descu-
bre la intencion del artista por que sus obras sean miradas con

&£ _ Miobra es totalmente autobiogréfica
Es sobre mi persona y lo que me rodea.

- Lucian Freud.

detalle, que se lean. Mirar mas alla del lienzo, revelar la abs-
traccion, el simbolismo y la metéfora que guarda la desnudez
de los protagonistas. El silencio de los cuerpos desnudos son
la solidez de su discurso. Los trazos en cada capa de piel son
una historia que se narra con su propio lenguaje pictdrico y asi
provocan enfrentar al observador a reconocerse. Los desnu-
dos humanos son el vehiculo para mostrar los sentimientos y
revelar la obra de Freud como un espejo en donde esos cuer-

pos ajenos son un reflejo de nuestra propia esencia. =
=

z

El lienzo se hace piel como un mapa emocional del ser huma- b3
, 3

no. El cuerpo se hace simbolo en el proceso creador y, la obra 2
’ . . [
metafora, de la carne. Revive el enigma del cuerpo humano. B
31 @

Para su amigo Francis Bacon: “E/ fin de la pintura es este,







captar para el arte una experiencia en carne viva”. Los criticos de su tiempo definieron su
trabajo peyorativamente como el gusto de lo horrible. Freud rompié con la belleza establecida
y las modas o corrientes de reciente aparicion.

La pintura viva

Lucian Freud utilizaba modelos en vivo para sus obras. Muchas de ellas fueron sus
amantes. Sin entrar en su vida amorosa y la cantidad de hijos atribuidos, nos importa su obra y
nos centramos en como todos esos modelos son pintados por el artista. Relevantes como todas
sus pinturas, pero se acentian e impactan mas sabiendo la relacién con él. Una de las causas de
utilizar modelos mas cercanos al autor se puede deber a su forma de trabajar. Elegir personas
de su entorno le permitia tener una mayor seguridad que no se quedaria parado en el proceso
de largas sesiones y el meticuloso y lento hacer de sus obras. Algunas de las mismas duraban
hasta doce meses.

La importancia del modelo era vital para Freud que decia que con la sola presencia de la figura
a retratar en su estudio la atmoésfera cambiaba. A Freud le gustaba captar el paso del tiempo,
la singularidad de cada cuerpo, era una busqueda constante en su proceso creativo hacia su
excelencia. El pint6 hasta el mismo dia de su muerte a los 88 anos de edad.
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Sergio Romero: “El arte debe ser verdad”

n amanecer en Se-
villa desde la venta-
na de su estudio. El

sentimiento perdido tiempo
atrds recuperado esa manana.
Una idea que eleva lo divino
para ser desarrollada a lo lar-
go de un proceso creativo so-
bre un lienzo. Sergio Romero
Linares (La Rinconada, Se-
villa 1991) es un pintor joven
pero maduro en su obra, que
recupera el estilo clasico de
la pintura barroca espanola y
la convierte en modernidad.

Pasado y futuro uni-
dos. En su obra hay reminis-
cencias de grandes pintores
como su paisano Veldzquez.
La inspiradora mirada, su
trabajo metédico, su talento
unido a la busqueda incansa-
ble y el trabajo diario hacen
que su obra emerga como
un recuerdo imborrable en
nuestra memoria. Su arte
transita por el camino de la
modernidad y la renovacién.
Romero Linares es un pin-
tor de detalle, de concienzu-
do trabajo, de reposo, donde
menos es mas.

Romero Linares es Gradua-
do en Bellas Artes por la
Facultad de Bellas Artes de
la Universidad de Sevilla en
2015. Antes, en el curso aca-
démico 2013/14 recibe la
Beca Erasmus para la Acca-

demia di Belle Arti de Roma,
Italia. Alli obtiene el premio
al mejor expediente acadé-
mico de su promocion, reco-
nocido asi con el premio a la
excelencia universitaria de la
Real Maestranza de Caballe-
ria de Sevilla.

Enriquece su  formacion
con diferentes becas como
la Beca Residencia Scarpia
XVII, en la localidad cor-
dobesa de El Carpio, o la
prestigiosa Beca Fundacién
Antonio Gala para Jévenes
Creadores 2015-2016, una

2013. Aunque aln es joven
acumula prestigiosos pre-
mios y reconocimientos. Con
obras por el mundo como
por ejemplo en Jersey City,
Estados Unidos, en Mana
Contemporary junto a otros
artistas internacionales.

Durante el ano 2021, po-
dremos ver dos exposiciones
individuales del artista; en
el museo de Faro (Portugal)
y en DUHSI (Roma). HU-
MANA magazine charla con
¢l sobre arte, su vida y obra.

Yo creo que ningiin arte es elitista, a no
ser que se convierta en un producto de

mercado, que no tiene una hase sincera
del propio artista o por parte de la
galeria.” - Sergio Romero Linares

experiencia que se hace fun-
damental para su futuro pro-
ceso creativo.

Ademas amplia su bagaje con
cursos como el IV Curso de
Realismo y Figuracion a car-
go de Antonio Lépez Garcia,
en el Museo Casa Ibanez de
Olula del Rio o el Workshop
Encuentro y Laboratorio Di-
dactico dentro de la muestra
Spinario, Storia de Fortuna
que tuvo lugar en los Mu-
seo Capitolinos de Roma en

HUMANA magazine: Du-
rante sus estudios en la Uni-
versidad de Bellas Artes en
Sevilla hasta su graduacion
en 2015, buscaba su lengua-
je y estilo. ;Cuiles fueron los
primeros recursos y aspec-
tos que quiso reflejar con su
obra?

Sergio Romero Linares: En
primer lugar, mis dias de fa-
cultad fueron dias de apren-
dizaje, de absorber los cono-
cimientos que me brindaron

Blsinaug
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todos y cada uno de mis profesores y companeros. Me centré
en formarme como artista plastico en general, desde la pintura
hasta la escultura, pasando por el dibujo, pintura mural, histo-
ria del arte, grabado etc., en mejorar la técnica y en aprender
a pintar de muchas maneras para después poder encontrar la
mia.

Me centré en la figura humana y comencé a investigar en este
campo. Desde entonces intento que mi pintura sea, por enci-
ma de todo, real y sincera.

HM: ;Para usted lo mas importante es comunicar, trasladar
los sentimientos y significados correctamente?

SRL: No exactamente. Mi obra es mi dia a dia, es lo que yo
siento y pienso a cada momento, sin una verdad absoluta ni
significado en concreto.

Mi objetivo es transmitir, tocar y llegar al espectador, que
puede descodificar mi obra de muchas maneras, sin ser ningu-
na la correcta ni la original.

HM: En su proceso creativo, ;como trabaja? ;Cémo afronta
desde su estudio la creacién?



SRL: Me considero una persona constante, con un ritmo de trabajo bastante marcado. Adquiri
este habito desde muy pequeno. Soy constante, y mi horario laboral es comparable a cualquie-
ra en otro oficio. La creacion de una obra no es algo fortuito, hay mucho trabajo detras. Desde
la idea, diseno, dimensiones, tonalidades, y otros factores que dependen de la perspectiva

global de la pieza.

Hace tiempo me surgi6 la posibilidad de adquirir el lugar donde hoy en dia paso préctica-
mente todo mi tiempo, trabajando, pintando, pensando. Desde el principio tuve la idea clara
de proyectar un estudio que me recuerde por qué he tomado la decisién de ser artista, que me
motive a estar, ya que es una profesion que te obliga a pasar mucho tiempo contigo mismo; un
sitio donde encontrarme y encontrar mis propias decisiones morales correctas. Espacio tam-
bién que me permita crear, recrear y desarrollar mi ficcion.

Mi objetivo como pintor es entrar cada dia en el estudio e intentar ser fiel a mi pensamientos
y a lo que honestamente creo que tengo que hacer y me apetece hacer, abstrayéndose de las
modas y corrientes. Pretendo encontrar mi camino tomando mis propias decisiones y asimi-
lando mis fallos, eso si, siempre tomando de referencia a artistas y personas a las que admiro.

HM: ;Una idea es arte?

SRL: Hay ideas que por supuesto se pueden considerar arte.

HM: ;El arte estd en el proceso creativo y la obra acabada es la prueba?

SRL: La obra acabada es la justificacion de una idea. El proceso creativo es algo demasiado
complejo de describir, hay ideas que, originalmente, tienen una proyeccion positiva y resultan
en algo nefasto. Y al revés. Durante el proceso de creacién de una pieza cada dia se ve algo
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diferente, lo que ayer surgi6
puede que ya hoy no lo vea y,
también, que sin querer sal-
ga la mejor parte de la obra.
Para mi, eso es el arte.

HM: ;Qué debe tener una
obra para ser arte?

SRL: Duende, como la mu-
sica. Para mi, la clave no esta
en tener un dominio técnico
magistral. Es importante, por
supuesto, pero no imprescin-
dible. Hay pintores con una
técnica pictérica muy depu-
rada que no me dicen nada y
otros con menos, que la usan
para crear una poética de la
pintura exquisita.

Es algo que no se puede ex-
plicar, tiene que llegarte, to-

carte de alguna manera, crear
en ti un vinculo dificil de
evadir.

HM: ;Una obra artistica por
ser un oficio es un proceso de
elaboracion?

SRL: La pintura hay que tra-
bajarla, podriamos decir que,
por supuesto, existe un pe-
riodo de elaboracion, desde
la idea hasta el resultado fi-
nal. Pintar es un trabajo com-
plejo, dificil, asi lo considero
yo. Todo pintor, para llegar a
hacer una obra trascendente
o que tenga interés, viene de
pasar muchisimas horas de
aprendizaje, de constancia,
de trabajo, de estudio, y so-
bre todo de concentracion.



HM: ;El arte debe ser tener técnica, complejidad, ejecucion y
pretension de comunicar?

SRL: El arte debe ser verdad, debe ser aquello que te apetez-
ca hacer en ese momento, alejandote lo maximo posible de las
tendencias y modas, aunque es dificil, pero creo que ese es el
camino y mi objetivo como creador.

HM: Cuando todo, o cualquier cosa, incluso una idea, se pue-
de denominar arte, ;pierde el arte su sentido y existencia?

SRL: Sinceramente, no s¢ qué responder a esta pregunta.
Para mi, la palabra arte engloba todo aquello que estd hecho y
que transmite sentimiento, algo quizas inexplicable con pala-
bras. También hay que tener en cuenta que todo no nos puede
llegar al alma de igual manera, algo que para mi lo es, quizds
para otros no lo sea. Otra cosa es saber diferenciar la calidad
y la profesionalidad con la que estd hecho ese arte concreto.

HM: En ocasiones, el arte emplea un cédigo cerrado y elitista
que no expresa al publico. ;Considera que en estos casos el
arte pierde su principal funcién?

SRL: Yo creo que ningtin arte es elitista, a no ser que se con-
vierta en un producto de mercado, que no tiene una base sin-
cera del propio artista o por parte de la galeria. Al fin y al
cabo, quienes queremos dedicarnos a esto también tenemos
que pensar en vender porque hay que vivir y crear, porque no
sabemos hacer otra cosa y para eso se necesita de la economia.
Una obra no pierde su_fincion por pasar a formar parte de

& & Lo humano es la temdtica que mas me
transmite, por todo lo que representa,

Rorque somos nosotros mismos.” - Sergio
omero Linares
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una coleccién privada o publica, la obra sigue siendo la
misma. Si el artista, por su trabajo y trayectoria tiene una
cotizacioén alta, serd por méritos propios y profesionales, y
tendran que adquirir sus piezas personas con mayor poder
adquisitivo. Hay que pagar calidad y cualidad.

HM: (Es el tiempo y su transcurso el que decide qué es
arte o no lo es, por encima de nuestras opiniones, egos de
artistas o grupos elitistas?

SRL: El tiempo, por lo general, pone a cada uno en su
lugar. Siempre hay egos, pero eso estd en la forma de ser
de cada uno. A mi me gustan mads las personas humildes y
trabajadoras, al fin al cabo tu obra va a hablar directamen-
te por ti. Cada persona tendrd su opinién de cada uno, en
base a su experiencia.




HM: ;Buscas la belleza y la
verdad en tu trabajo?

SRL: Busco la verdad por
encima de todo, en mi obra
y en mi mismo. Trabajar en
aquello que me interese y
de la manera que mejor crea
que se pueda abordar, si no
lo hago asi no estoy motivado
y sin motivacién no hay buen
trabajo.

HM: ;El detalle es la expre-
sion mas cercana a la verdad?

SRL: Cuando hablo de ver-
dad no me refiero a que una
obra sea de estilo realista, hi-
perrealista o abstracta, sino
en la verdad personal de
cada uno. En ser fiel a unos
criterios personales, concep-
tuales, estéticos, y artisticos,
sin cerrarse, estando siempre
abierto a aprender de los de-
mas y de los que te rodean.

HM: EI trabajo cientifico es
objetivo y el arte es subjetivo,
pero ambos estudian la reali-
dad y la verdad. Aunque de
diferentes maneras, ;buscan
un resultado comun?

SRL: El resultado de una
creacion artistica no olvide-
mos que es la ficcidn que par-
te de una realidad. Pero tam-
poco podemos olvidar que es
una ficcién que nos ayuda a
afrontar nuestra realidad, asi
que el arte también forma
parte de nuestra realidad.

HM: ,El arte debe comuni-
car y ofrecer un espacio para
construir, para preguntar y
hacer cuestionarse al ser hu-
mano el tiempo que vive?

SRL: Por supuesto. El arte
es expresividad, es canali-
zacion de sentimientos, rei-
vindicacién y catarsis. Es la

via de escape que los artistas
hemos hecho de nuestra pro-
fesion. Con nuestro trabajo
invitamos al pensamiento y
reflexién conjunta, plasma-
mos en nuestras obras todo
aquello que se nos pasa por
la cabeza y necesitamos ma-
terializar para que quede
constancia de ello y que el
espectador pueda utilizarlo y
hacerlo suyo.

HM: En su estancia en
Roma, en el curso académico
2013/14, gracias a la Beca
Erasmus para la Accademia
di Belle Arti de Roma, Italia.
¢Qué aprendi6 de los grandes
artistas italianos?

SRL: Aprendi muchisimo.
Una experiencia que me
aport6 tantisimo, que le doy
gracias a la vida por darme
la oportunidad de vivir du-
rante once intensos meses en

hago ese recorrido pero
siempre sin dibujar, puesto
que siempre voy corriendo
aprovechando al méximo los
dias que estoy de vacacio-
nes para poder repasar todo
aquello que solia hacer y los
sitios por los que me gustaba
pasear.

HM: ;El publico ha perdido

el sentido critico?

SRL: Hay personas de todo
tipo. La television y las re-
des sociales estan haciendo
mucho dano, sobre todo a
las nuevas generaciones. Pero
siempre habrd personas con
mayor sensibilidad que otras.
Tiene que haber de todo. Re-
cuerdo que cuando era nino
era la época también de las
videoconsolas, yo tenia /lay
Station 1, después la 2 y la
3, esos anos yo practicamen-
te no dibujaba porque perdia

& £ El arte es expresividad, es canalizacion de

sentimientos, reivindicacion y catarsis.” -
Sergio Romero Linares

el centro de Roma y aden-
trarme en la cultura italiana.
Salir de casa a dibujar a las
11 de la manana a la Galleria
Nazionale de Arte Moder-
no, andando, dando un gran
paseo de précticamente una
hora desde Campo dei Fiori,
pasando por todo el centro,
cruzando Villa Borghese,
hasta llegar alli y pasarme las
horas dibujando con carbon-
cillo tantisimas obras maes-
tras, sin prisas.

Llegaba a casa a las 6 u 7 de
la tarde, reventado, pero fe-
liz. Ahora cuando lo pienso y
cada vez que vuelvo a Roma,

mi tiempo inconscientemen-
te jugando a eso, hasta que
dije basta, prefiero aprove-
char mi tiempo haciendo
algo mas productivo.

Pues quizds eso le pase a
otros chavales que ahora es-
tan perdiendo su tiempo en
estas cosas que se ponen de
moda, y quitan tiempo a lo
importante, a lo que perdu-
rara y te aportara cosas con
el tiempo.

HM: (El arte contempora-
neo por su contenido elitista
se ha alejado del publico o el
publico del arte?






SRL: No creo que la razén por la que la sociedad de hoy en dia no le dé el valor que debe al
arte sea por su contenido e/izista. Como ya he mencionado antes, para mi el arte no entiende
de élites. Creo que la clave estd en las prioridades del mundo contemporaneo, de la era en la
que estamos viviendo.

Simplemente el arte, desde mi punto de vista, no entra dentro de las prioridades de las nuevas
generaciones. Se tiende a decir que el arte sélo estd dirigido a esa minoria culta, esa élite de
la que hablas, la que entiende y puede adquirir, pero esta afirmacion no es cierta. Todos nos
conmovemos ante una obra de arte, ya sea pintura, escultura, dibujo, poesia o musica. Y no
todas las obras de arte valen millones.

HM: El arte figurativo es arte contemporaneo, moderno y actual como el abstracto. ;Por qué
se le excluye del arte actual y se menosprecia?

SRL: Creo que actualmente el arte figurativo estd en un buen momento, hay artistas haciendo
cosas increibles, y creo que tienen su sitio al igual o més que un arte abstracto o conceptual,

creo que hoy en dia hay publico para todos. Cuando una cosa es buena e interesante, qué mas §
da que sea un arte descriptivo, minimalista, conceptual o barroco. 2

1
HM: Ha hecho publicos dos proyectos: /nzerno e Iimagen y simbolo. ;:Qué diferencias encuentra &
entre ellos? 43 %

SRL: Con /nterno, me enfrenté a mi primera exposicion individual, donde se recogian mis
primeros anos en la pintura, desde mi estancia en Roma 2013/14, hasta los cuadros que
realicé en la Fundacién Antonio Gala 2015/2016. Por su parte, /magen y Simbolo fue una
exposicién més potente como proyecto. Fue pensada y producida directamente para la Sala
de exposiciones de la Casa de la Provincia de Sevilla, una sala tremenda y con una ubicacion
excepcional junto a la Catedral. Actualmente, considero que fue mi puesta de largo y la pre-
sentacién de mi obra de forma mds seria. Fueron dos anos de trabajo, que coincidi6 con la obra
de mi estudio, asi que fueron las primeras obras que salieron de mi nuevo espacio.

HM: En su obra, ;qué significado concede a la figura humana?

SRL: La figura humana me ha interesado desde que tengo uso de razén, desde que era un nino.
Lo humano es la temdtica que mds me transmite, por todo lo que representa, porque somos
nosotros mismos. La potencia de la mirada de una persona, el cuerpo, su estética... son bruta-
les, hay un mundo de posibilidades plasticas y visuales descubiertas y por descubrir en torno a
la figura humana que es infinita.

HM: ;Cémo afecta la pandemia en el dia a dia en su trabajo? ;Estar confinado le concede mas
tiempo para crear o pensar, para aislarle interiormente?

SRL: Estar confinado ha sido y sigue siendo contraproducente, puesto que es dificil desco-
nectar ya que no podemos salir. No tener tiempo para la desconexion total ha tenido como
resultado que me costara muchisimo llegar a concentrarme por completo en mi trabajo. Ha
sido una época dura, aunque he trabajado mucho, pero ha sido mas duro psicolégicamente.

HM: ;Cuales son sus proximos proyectos?




SRL: Pues este ano, a pesar de todo estd siendo un ano muy
bueno y movidito. Estoy participando en una exposicién co-
lectiva en New Jersey, en Mana Contemporary Gallery, titu-
lada 7RANSATILANTICO, junto a otros artistas que han
pasado por Palazzo Monti, residencia artistica en Brescia, Ita-
lia. Es una pena no haber podido viajar para verla en directo,
ya que en diciembre tendria que haber logrado viajar a New
York para ir a este evento, tener reuniones con marchantes de
arte y galeristas de NY. Por otro lado, tengo tres exposicio-
nes individuales. La primera ha sido en Morén de la Frontera,
Sevilla, titulada Cuerpo, Caballo, Figuray después han venido
en enero el Museo Municipal de Faro, Portugal y acaba de
inaugurarse en mayo en Palazzo delle Pietre en Roma.

HM: Las nuevas tecnologias nos traen nuevas técnicas, como
en la pintura digital. También hay que agradecer que con ella
parece que vuelve a renacer el interés por el arte realista y
figurativo. ;Qué piensas de la pintura digital y qué crees que
pensarian los maestros de la pintura como por ejemplo Veldz-
quez?

SRL: Pues esta muy bien, aunque a mi personalmente siem-
pre me ha gustado mds usar técnicas més tradicionales, papel,
lienzo, madera, me motiva mds pringarme las manos, odio los
ordenadores, soy un negado, jaja. Pero tengo companeros que
hacen auténticas maravillas. Veldzquez hoy en dia seguro que
tendria un Zpad Proy un ilPhone (sonrie).
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En el limite de Lempicka

wi la primera mujer que hizo pinturas claras y evidentes,

y ese_fue el secreto del éxito de mi arte. Entre cien cuadros,

es posible distinguir los miovs. Y las galerias comenzaron a

ponerme en sus mejores salas, siempre en el centro, porque mi

arte atraia al publico”, Tamara de Lempicka (1898 - 1980).

La pintora polaca nacida en Varsovia el 16 de mayo a finales

del siglo XIX y fue una de las primeras mujeres en lograr vivir
de su trabajo como artista.

Tamara Rosalia Gurwitz-Goérska, conocida como Ta-
mara de Lempicka, se educé en una familia burguesa rica, en
un entorno femenino y matriarcal que enriquecié su fuerte
caracter y personalidad. Una mujer luchadora por sus ideales.
Su padre, Boris Majsijewicz Gurwik-Goérski, era un abogado
ruso judio de alto prestigio que trabaja para una comercializa-
dora francesa, y su madre, Malwina Garbryela Dekler, era de
la alta sociedad judia.

& & i objetivo nunca es copiar, sino crear
un nuevo estilo, con colores clarosr
0s

luminosos, y sentir la elegancia de
modelos.” - Tamara de Lempicka

Lempicka fue la segunda de tres hijos. Desde pronta edad
sus padres se mudaron a San Petersburgo y posteriormente
se divorciaron. En 1903 tras la separacién su madre lleva a
sus hijos cerca de sus parientes en Moscu. Su abuela y su tia
formaron el cardcter independiente de Lempicka, que fue in-
ternada en un colegio en Lausana, Suiza.

En 1907 viaja gracias a su abuela a Italia, donde descubre a
los grandes maestros del Renacimiento y comienza aprender a
dibujar. La abuela fue una gran influencia en el aprendizaje de
las grandes obras pictdricas y en su apoyo por el arte. Desde
pequena se descubre su habilidad y capacidad de observacion
y control del color. Lempicka empieza a dibujar con acuarelas
y llena sus primeros libros de bocetos donde se descubre su

precoz habilidad con el dibujo.
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En 1910 con doce anos de
edad hace un retrato a su her-
mana, considerado su primer
trabajo. Todo a causa de que
su madre encargé a un famo-
so artista los retratos de sus
hijos en técnica pastel. Para
Lempicka aquello tuvo un
horrible resultado, tanto con
el sufrido proceso de posar
como el arte final, por lo que
toma la decision de dedicarse
a la pintura.

“Mi madre decidio encargar
unos retratos a una mujer
Jamosa que trabajaba con co-
lores pastel. Me senté quieta
durante horas, fue una tor-
tra. Mds tarde, torturaria
a otros que se sentarian para
mi. Cuando termino, no me
gusto el resultado, no era pre-
ciso. Las lineas no estaban
limpias. No era yo. Decidi
que yo lo podia hacer mejor.
No conocia las técnicas. Nun-
ca habia pintado, pero esto no
era importante. Mi hermana
tenia dos anios. La obligué a
sentarse y la pinté hasta que
Sinalmente tuve un resultado.
Era imperfécto, pero se pare-
i mds a mi hermana que el
que la_famosa artista hizo de
m4”, afirmaba la autora pola-
ca.

Nuevos viajes a Italia con
su abuela refuerzan su amor
por la pintura, estaba deci-
dida para ser una artista. A
pesar de ese amor por el arte
en época temprana no co-
mienza su carrera en la ado-
lescencia como sucedia con
normalidad para la mayoria
de pintores. Por desgracia un
suceso fatidico marcé la vida
de la autora: su hermano fa-
llecié en 1915 en la Guerra
Mundial y Lempicka decide
mudarse a San Petersburgo
con su tia, mientras su madre
se casa por segunda vez, ella




toma la decisién de independizarse. La familia no estaba muy
de acuerdo en que viva sola y su tio la presentaria al abogado
Tadeusz Lempicki, (1888-1951) que serfa su futuro marido.
Lempicka se casaria en 1916 en la capilla de los Caballeros
de Malta de San Petersburgo y hasta 1917 viviria en el lujo
y tuvieron una hija, Marie Christine Kizette. Tras el estalli-
do de la revolucion bolchevique el marido es arrestado y ella
tiene que huir a Suiza. Gracias al consul suizo y tras la visita
de varias cdrceles logran sacarlo y huir juntos a Copenhague.
Finalmente se establecen en un apartamento de Paris.




Es en la capital francesa don-
de Lempicka empieza a des-
tacar como artista y en 1922
sus relaciones con el movi-
miento Art Deco la acercan
de nuevo al arte. La situacion
economica de la autora en
este periodo es precario, se
ve obligada a vender sus jo-
yas para subsistir. Pero gra-
cias a su hermana Adrienne,
que fue la primera mujer en
Europa que terminé sus estu-
dios de grado de arquitectura,
la influye en que estudie arte
y recuerda su gran habilidad
con el dibujo. Lempicka de-
cide tomar clases de pintura
en 1918, en primer lugar con
Maurice Denis en la Acade-

exponer en el Salon de Inde-
pendientes, el Salén de Oto-
no y el Salén de Menores de
treinta anos. Todo parecia
encaminarse hacia el éxito,
que llega en 1922 en el Sa-
16n de Otono, donde firmaba
con el apellido de su marido
Lempicki para poder ganar
el mismo dinero que un hom-
bre en la venta de sus lienzos.
Durante cinco anos tuvo que
firmar asi sus obras, hasta que
su género no importé ante la
calidad de sus pinturas. El
lienzo con el que destaca en
la muestra es Rewrato de una
dama joven en vestido azul,
que es su vecina Ira Perrot.

&E& Vivoen los limites de la sociedad, y las
reglas de la sociedad no se aplican a

aquellos que viven en el limite” - Tamara
de Lempicka

mia Ranson y finalmente con
quien mads la influyera, con
André Lhote en la Acade-
mia de la Grande Chaumieére.
Lhote fue muy decisivo para
la autora como maestro, por
convicciones y el estilo liga-
do al papel decorativo de la
pintura y por sus intentos de
mezclar la abstraccion cubis-
ta con la perspectiva cand-
nica de la figuracion cldsica.
Asi, Lempicka se identifica
con un cubismo o geome-
tria suave, pero rapidamente
su estilo se impone y se hace
unico por encima de etique-
tas. En las primeras obras los
temas principales son: en pri-
mer lugar su hija, seguido de
su vecindario y numerosos
retratos. Ademds su primera
venta fue a través de la Ga-
leria Colette-Weil. Gracias
a esta galeria puede también

El éxito dorado

En 1925 tras la Expo-
sicién Internacional de Artes
Decorativas e Industriales
Modernas, siendo posterior-
mente quien da nombre al
estilo Art Decd, comienza su
éxito mas internacional tras
varios salones consecutivos
donde sus cuadros fueron
publicitados por periodistas
de medios estadounidenses,
como por ejemplo la revista
Harper's Bazaar y otras re-
vistas especializadas en moda.
El nombre de Lempicka se
hace conocido, sus obras mas
cotizadas y aumenta su cola-
boracién con revistas.

Estos hechos permiten a la
artista poder montar su pri—
mera exposicién personal en
Milan, Italia, que estuvo or-

ganizada por el conde Em-
manuele Castelbarco. La ex-

posicién estaba formada por
28 lienzos, de gran calidad y
con su estilo personal crea-
do en un periodo de ruptu-
ra en el arte iniciado por la
abstraccién y el cubismo. La
artista tenia un estilo defini-
do, por encima de modas y
corrientes. Su gusto por la
arquitectura y la decoracion
influyen en su forma de pin-
tar. Comienza la autora un
periodo, desde 1927, de éxi-



tos y premios en concursos de arte. En 1929 se divorcia de
Tadeusz y en 1930 se traslada a la Rue Mechan en Paris, en
un apartamento que decora junto al arquitecto modernista
Robert Mallet-Stevens y su hermana Adrienne de Montaut
con mobiliario de Rene Herbst, cofundador de la Unién de
Artistas Modernos (UAM). El espacio que crean se hace fa-
moso y aparece en revistas de decoracién y de la alta sociedad
francesa.

En 1934 se vuelve a casar, esta vez con el Barén Raoul Kuff-
ner, que ademads era su patron junto al Doctor Boucard. Lem-
picka demostraria a lo largo de su historia vital y profesional
su fuerte capacidad e independencia en un mundo de hom-
bres, siempre con el apoyo de la alta sociedad que le permitia
afrontar sus retos sin problemas econémicos.

“Vivo en los limites de la sociedad, y las reglas de la sociedad
no se aplican a aquellos que viven en el limite”, afirmé Tamara
de Lempicka una vez. Porque ella siempre se consideré una
privilegiada, incluso especial, que se interesaba casi siempre
por mantener relaciones con los circulos aristocraticos de la
vanguardia de su tiempo. Tuvo una gran visién para relacio-
narse con esos personajes de la alta sociedad que le encarga-
ban sus retratos; gracias a esa venta continuada de obras pudo
mantener su nivel de vida.

Lempicka amaba el arte y la aristocracia por igual. Su de-
clarada bisexualidad era tolerada en esos circulos de la alta
sociedad donde ella se movia y esta claramente reflejada en su
obras. Sus lienzos son una celebracion del cuerpo de la mujer,
en todo su esplendor y fuerza, pura expresion de la belleza y la
atraccion sexual. En pinturas como Grupo de cuatro desnudos
de 1925 o en La bella Rafacla de 1927, se puede observar
lienzos con primeros planos de desnudos femeninos, figuras
en posicion sexual y el estilo geométrico, delineado, con un
detalle y perspectiva que alzé a la artista en el paradigma del
Arte Decé. Es indudable la influencia directa de la pintura de
los maestros del siglo XIX, autores que ella pudo observar en
vivo en sus viajes por Europa desde pequena.

No podemos dejar pasar sus trabajos para las revistas mas ex-
clusivas y famosas de su época. Desde finales de la década de
1920, Tamara de Lempicka tiene encargos para ilustrar por-
tadas, paginas interiores, o publicidad para estos medios de
comunicacion. En 1929 realiza una de sus obras mas iconicas,
reconocida y recordada, Autorretrato en un Bugarti verde, que
se convierte en la referencia de la pintura Art Decé. En esta
obra la artista se pinta a si misma en una posicién claramente
masculina para la época, conduce un coche con una mirada
desafiante y segura de su actitud, una declaracién de intencio-
nes. El lienzo fue en realidad un encargo para la portada del
magazine de moda alemdn Die Dame que convirti6 a la obra
en el miximo exponente del estilo inigualable de Lempicka.
Pero comienza la Gran Depresion y la artista ve reducida su
produccién de cliente por la incipiente crisis.
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La decadencia de una época dorada

Con la Segunda Guerra Mundial a punto de esta-
llar, en 1939 se traslada a Estados Unidos. Lempicka eli-
ge un lugar acorde con sus ideales y su mundo pictérico,
Hollywood. Pero alli no es recibida con el prestigio que
ella deseaba, se la considera una autora que usaba el arte
como entretenimiento, una rica que pinta para no abu-
rrirse. Durante la década de los 30 y los 40 ella siguié
exponiendo por Europa, por ejemplo el Salon de Artistas
Femeninas de Paris. También con muestras en solitario
donde demostraba su maestria y su evolucién pictdrica
como en la Courvoisier Gallery en San Francisco y en la
Julien Levy Gallery de Nueva York. La pintura de Lem-
picka nunca fue una ruptura con el pasado, era una mez-
cla entre tradicion y modernismo, donde podemos apre-
ciar su amor por el Renacimiento y su estudio por los
grandes maestros, todo unido a su busqueda del detalle y
de la excelencia.

RETERP Ly,




En 1949 decide mudarse con
su marido a la otra costa nor-
teamericana, en un diplex de
Nueva York, donde retoma
un estilo mas clasico inspira-
do en los maestros como se
aprecia en sus lienzos de los
anos 30. Sin olvidar que la
artista mantuvo su gusto por
la decoracién, y se dedicé al
interiorismo creando proyec-
tos para los personajes de la
alta sociedad estadounidense.

Durante este nuevo periodo
Tamara de Lempicka co-
mienza a investigar en nuevas
tendencias del arte. Explora
nuevos movimientos artisti-
cos: abstraccion, surrealismo,
hiperrealismo, pero no obtu-
vo éxito en la exposicion en
la Lola ‘s Gallery de Nueva
York donde present6 sus ul-
timos trabajos.

El incipiente expresionismo
abstracto desplazé el interés
de la critica por la obra de la
autora y este fue uno de los
principales motivos para que
no volviese a exponer, aun-
que eso no desmotivé a la
autora que si sigui6 pintando.

La década de los 60 fue una
época para la artista de bus-
queda y renacer. El falleci-
miento de su marido en 1961
y los viajes a Pompeya que
realizé6 Lempicka supusieron
una nueva forma de crear y
de generar un nuevo proceso
creativo.

Decide viajar a Houston para
estar cerca de su hija, y seguir
pintando para volver a ser re-
conocida como la gran artis-
ta que era, pero no sucedi6
como esperaba.







El oro nunca pierde su valor

No es hasta la década de 1970 cuando la obra de Ta-
mara de Lempicka vuelve a ser considerada como se merece.
En Paris el Art Dec6 vuelve a ser descubierto y apreciado
por las nuevas generaciones de artistas. Dos propietarios de
nuevas galerias, Alain Blondel e Yves Plantain, contactan con
la artista para exponer sus obras. Aunque ella es reticente al
principio, ellos recalcan su interés por las obras que hizo en
su época dorada y en su estudio descubren trabajos ain no
expuestos y conocidos. Estos tesoros son mostrados en una
exposicion en solitario en Paris, en el Museo de Luxemburgo
donde triunfa y es aclamada como se merecia. Su obra refleja-
ba una época de lujo pero también de decadencia y por eso se
convierte en un legado histérico de su tiempo.

Durante estos anos la artista puede disfrutar de nuevo del éxi-
to, numerosos homenajes y publicaciones de libros sobre su
vida y obra. Se desplaza definitivamente a Cuernavaca, Mé-
xico, donde fue su tltimo lugar de residencia hasta un 18 de
marzo de 1980 cuando fallecié mientras dormia. Su cuerpo
fue incinerado y como deseaba sus cenizas fueron esparcidas
en las faldas del volcan Popocatépetl.
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Silvia Flechoso: “La maxima del arte seria una
técnica capaz de revelar lo sublime”

n dios caido, un ser humano que se cree dios, una mitologia olvidada, la sombra de lo

divino, el amor mas terrenal y el tiempo que solo salva lo inmortal. El trabajo artistico

de Silvia Flechoso (Burgos, 1991) aspira a la grandeza desde su inspiracion clasica
veneciana en la que incorpora su mundo contemporaneo. Sus pinturas figurativas reflejan el
interior terrenal del ser humano hacia una expresién de nuestra naturaleza divina. Flechoso
construye una obra trascendente, atemporal desde unas raices clasicas completas de moderni-
dad como un puente para alcanzar lo sublime.

En sus estudios de Filosofia y Bellas Artes descubrié que fuera de la academia encon-
traria su propio camino para crear objetos magicos de transformacion para la sociedad desde
su talento y trabajo. Es con la pintura con la que llena de energia al espectador para crear una
experiencia estética que perdure en el tiempo. Una obra artistica llena de simbolos de aspectos
y temas religiosos o mitologicos pero cambiando su significado tradicional en unas metéforas
completas de sentido. Este 2021 estd lleno de éxitos para Flechoso: ha sido la ganadora de la
beca BAA - Scholarships Barcelona Academy Art y ademads del 26 al 30 de mayo expuso con
éxito en la 16 Feria del Arte de Madrid - Art Madrid. Trabaja y crea desde la capital y en esta
entrevista revela a HUMANA su ideario creativo y sus experiencias vitales mds relevantes
para su obra.

HUMANA magazine: ;Qué hizo que se dedicase a dibujar, y a pintar?

Silvia Flechoso: Desde la infancia es algo que viene de dios, o de lo que sea, que pone la infor-
macion en nosotros para decir “esta es mi vocacién”. Porque es algo que yo racionalmente no
he pensado, es decir, “voy a ser abogado para ganar mucho dinero”. En este sentido siempre
ha sido algo que he necesitado hacer, que ha nacido de mi como una necesidad muy profun-
da. Cuando dibujo o cuando pinto yo entro en una paz, en un espacio de serenidad, que no
encuentro con otras actividades. Yo creo que es la busqueda de la felicidad o de la realizacion
plena. A nivel profesional es encontrar configurar mi vida de manera que yo pueda sostenerla
desde algo que me llena plenamente. También lo que encuentro es una actividad que tras-
ciende lo circunstancial, lo efimero. Me trasciende a mi misma cuando lo estoy practicando
y también deja una transcendencia para cuando yo no esté. También me obsesioné mucho de
pequena la idea de la muerte, es decir, algiin dia me voy a morir, tengo que hacer algo que haga
que merezca la pena mi paso por la existencia.
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HUMANA magazine

HM: Desde sus estudios de Filosofia o Bellas Artes, ;cémo
encontro su lenguaje y estilo? ;Por qué utilizar esos recursos?

S.F.: Cuando era mds joven estaba obsesionada con encontrar
un lenguaje y un estilo pero llegé un dia en el que dije, “esto
es absurdo, yo soy unica en esta creacién y por tanto todo lo
que yo haga va ser tinico. Porque lo estoy haciendo yo”. Sim-
plemente el hecho de trabajar y el adquirir plenamente la téc-
nica es lo que a uno le permite revelar ese estilo. No creo que
se busque el estilo, creo que el estilo simplemente se plasma
como una consecuencia del ser individual.

El recurso principal es la pintura, en ella encuentro un ma-
terial muy rico y muy sensual en el que puedo de una manera
muy plastica introducir energia. Siento que la pintura es el
medio en el que mejor puedo poner la vida. La figuracion o el
realismo. Yo no me considero realista, si soy figurativa y creo
que si yo trabajo con imdgenes de alguna manera estoy pro-
yectando un mundo. Entonces si yo proyecto figuras es como
si le estuviera diciendo al mundo, “mundo quiero crear estas
figuras en mi vida”. Es como si yo creara las diapositivas que
luego voy a proyectar.

Todo el ejercicio de crear un cuadro, yo los utilizo para des-
programarme y para reprogramarme, es para transformarse de
alguna manera. Es un ejercicio que se alarga en el tiempo en el
cual 72i tienes puesta tu atencion, cada instante todo tu ser esta
volcado en esa actividad y es como si estuvieses repitiendo
un mantra. El dltimo cuadro que estoy haciendo llevo cinco
meses con €|, imaginate que durante todo ese tiempo yo estu-
viese constantemente machacando, machacando, machacan-
do... esa imagen que yo quiero producir. Esa imagen se fijara
en mi conciencia, y como creencia mas a nivel metafisico, si
yo creo que el pensamiento genera formas en lo manifestado
todo aquello que yo fortalezco a través de la atencion en mi
pensamiento generara formas en lo manifestado, en mi vida.
Para mi la figuracion tiene el sentido de vehicular el pensa-
miento con la manifestacion.

HM: .En sus estudios de Bellas Artes echaba en falta a nivel
académico, plan de estudios, fundamentos de arte?

S.F.: Si, para mi fue una decepcién, al igual que hubo ciertos
profesores que fueron absolutos hallazgos, como revelaciones
en mi vida. De entrada la carrera de Bellas Artes creo que ha
bajado mucho en calidad, porque antes se exigia una prueba
de acceso y ahora ya no se exige. Habia personas muy bien
preparadas, que a lo mejor estaban dos anos preparandose esa
prueba de dibujo para entrar en Bellas Artes. Ahora mismo la
técnica se ha devaluado, y es gracioso cuando la palabra arte
proviene de zéchné que significa técnica.

Entonces para empezar los requisitos no exigen una calidad,
luego creo que la mayor parte de profesores tampoco estan
preparados para ensenar desde un nivel que td digas que es




superior. Con excepciones
los profesores me dejaban
que desear. También en parte
porque muchos de los profe-
sores que hay en la carrera de
Bellas Artes, como en otras
carreras no es vocacional.
No creen que su misién en la
vida sea ser profesor. Enton-
ces se hacen docentes porque
de artista “no se van a comer
un rosco” y asi por lo menos
tienen un sustento todos los
dias. Esa frustracién que tie-
nen muchos profesores se la
transmiten a los alumnos.

Recuerdo un profesor que
era brillante en cuanto a téc-
nica, era un profesor de dibu-
jo sobresaliente, pero veias su
frustracién y la manifestaba
de manera evidente. El decfa:
“Pintas como Veldzquez” y
nos daba a entender que por
mucho que pintdsemos como
Veldzquez no ibamos a con-
seguir nada como le habia
pasado a él. Es decir, te pre-

«.. o2 g

guntas “;que estoy haciendo
799

aqui?

También echo en falta, apar-
te del vacio en la calidad
técnica, la asignatura de his-
toria del arte. Cuando era
la licenciatura, en los cinco
anos se daba historia del arte
y ahora se ha reducido a un
cuatrimestre. Otra cosa que
echo en falta es la vincula-
cion con el mercado. Al ar-
tista o futuro artista no se le
capacitaba para encontrar su
nicho de mercado en el mun-
do del arte, para solucionar
todos los requisitos legales
que puede haber entre que 7z
estés produciendo tu obra en
casa y llegues a venderla a un
particular, o a través de una
galeria, o como poner precio
a tu obra.

Después de hacer Bellas Ar-
tes necesitabas saber cuales
son los pasos a seguir para yo
establecer mi lugar en el mer-
cado del arte. Es decir, voy a
las galerias, les envio mi tra-
bajo, o tengo que participar
en concursos, qué vias hay
para que yo abra mi camino.

Ademads otro déficit en los
estudios actuales de Bellas
Artes es la carencia de vin-
culacion con instituciones
de arte, con galerias o con
museos. Con museos existe,

con un contrato de galeria, a
lo mejor se ha organizado en
la facultad una exposicion de
artistas que se van a graduar
y se vincula con galerias y
se establecen nexos. Es que
aqui es como compartimen-
tos estancos, estd la facultad
de Bellas Artes que no tienen
ningin tipo de vinculo de
galerias ni con nada. También
creo que el hecho de que el
territorio de las bellas artes se
ha ampliado tanto que ahora
mismo tiene que tocar mu-
chos campos como videoar-
te, instalacion, performance,
etc. que en cuatro anos no se
pueden abarcar. Sera mejor
dividirlo en carreras diferen-
tes, por ejemplo cuatro anos
dedicados a performance, que
luego tenga unas asignaturas
de historia del arte o que ten-
gan unas asignaturas comu-
nes entre esas. Igual que pasé
con la restauracion o con el
diseno que antes pertenecian
a la carrera de Bellas Artes
y se acabaron separando. Se
trata de abarcar demasiado
y se acaba quedando fuera
lo practico que luego le va a
permitir al artista desarrollar
su carrera en el mundo real.

HM: “El arte es la revelacion
sensible de lo sublime”. ;Para
usted lo sublime es la maxi-
ma del arte?

Cuando era mas joven estaha ]
obsesionada con encontrar un lenguaje y

un estilo pero llegd un dia en el que dije,
esto es absurdo, yo soy iinica en esta
creacion y por tanto todo lo que yo haga
va ser iinico.” - Silvia Flechoso

pero solo a partir de un mas-
ter. En Estados Unidos se
tiene mds en cuenta, muchos
artistas salen ya directamente

S.F.: Para mi lo sublime es la
méaxima de la vida. La maxi-
ma del arte seria una técnica
capaz de revelar lo sublime.
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Es decir, la esencia de la vida. Quizas seria mejor completar
la frase diciendo que el arte es la revelacién sensible de lo su-
blime a través de la técnica humana. Pero yo creo que todos
tenemos experiencia de lo sublime, sucede en momentos en
los que hay una pausa dentro de uno y te das cuenta de todo
el milagro que te circunda, y que eres tu también. Todos tene-
mos la experiencia de estar con una pareja, por ejemplo, estar
apoyado en su pecho y sentir latir su corazén, y estoy aqui y
hay un corazén latiendo, estd la vida alimentado constante-
mente este movimiento. Es ver ese milagro. Eso es lo sublime
y eso esta en la vida. El arte, a través de la técnica, es quien lo
revela. Tampoco me vale una técnica excelente si no me estd
revelando lo sublime. Porque yo he visto técnicas muy buenas
pero que estan muertas. Es decir, no hay nada vibrando den-
tro de la obra, simplemente muy buena técnica pero es estéril.

Creo que una obra de arte es una puerta entre ese lugar donde
se encuentra lo sublime, que esta en el centro de nosotros, y
el espectador. Cuando se ve una pieza, obra de arte o musical,
sublime es porque es capaz de tocar en ti esa tecla, ese centro,
donde tu eres consciente de ese milagro. No son solo senti-
mientos, imaginate una esfera que tiene un centro Yy €s como
el planeta tierra con diferentes capas. Pues el sentimiento o la
emocion seria una de esas capas, igual que el pensamiento es
otra de las capas. Sin embargo el punto que debe tocar es jus-
to el centro, el nucleo, eso es lo que debe vehicular, eso es lo




que debe contener. Es como
un punto de silencio, en el si-
lencio absoluto es cuando se
revela todo.

HM: /Trabaja con una misma
paleta de color, o varia segin
el proyecto?

S.F: Yo estoy trabajando con
una paleta por la tradicion
que sigo de la pintura vene-
ciana. En esa paleta establez-
co jerarquias, digamos que
el maximo color es el negro,
de ahi la oposicién el blanco,
negro o blanco.

Esta oposicién se sustenta
sobre una tierra roja, que se-
ria la sangre que es el vehicu-
lo de la vida. La base de mi
paleta son esos tres colores,
el negro, el blanco y la tierra
roja. A partir de ahi, yo sigo
con la jerarquia, situando un
ocre y voy haciendo oposi-
ciones. Cruzo un ocre, luego
tierra, un ultramar, y de ahi
ya voy anadiendo los colores
que vaya necesitando. Su-
pongo que cada artista tiene
su paleta.

HM: En sus retratos, en la
representacion de la figu-
ra humana como en su serie
Ofrenda, ;qué busca expo-
ner?

S.F.: La figura humana es para
mi el microcosmos, contiene
todo el universo con lo cual
es un absoluto. Yo puedo ex-
presar el absoluto a través de
la figura humana; aparte de la
riqueza que ofrece en cuanto
a matices, texturas, etc. Lo
tiene todo. También porque
amo al ser humano, entonces
es una manera de agradecer
que soy humana, que exis-
ta la humanidad y de tomar
conciencia de eso que somos.
Ademis el desnudo me pare-
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ce lo més bello que hay, dirfa que después del silencio y de lo
sublime. La geometria es una maravilla.

El retrato es un género diferente para mi, me interesa vincu-
larlo con los primeros retratos que son los funerarios, en los
que el retrato se convertia en una especie de recipiendario del
difunto. Es decir, otra vez esa puerta de unién de ese ser que
esta no se donde, y tu que estas en el mundo de lo manifestado
y de lo material.

HM: ;Para usted comunicar su mensaje es importante?

S.F.: Con respecto a mi mensaje, no sé si es mi mensaje. El arte
si tiene la funcién de comunicar, como hemos hablado antes,
pero yo creo que es para mi una manera de comunicarse con
lo trascendente o lo sublime y de abrir una puerta para que los
demsds puedan comunicarse también con eso.




HM: ;El arte es un medio de comunicacién? ;sino comunica
es arte?

S.F.: Es un medio de comunicacion, y si no comunica se queda
simplemente en una especie de artefacto.

HM: El arte, si comunica, stiene que reivindicar, criticar, pre-
p) 9¢E b} )
guntar al espectador o cumplir una funcién social?

S.F.: El arte estd actualmente demasiado politizado. Se ha
perdido de vista el verdadero poder que entrana el arte. De
hecho, si pensamos en el concepto cultura, tiene que ver con
aquello a lo que rendimos culto.

Hablamos de la cultura como una categoria que todos enten-
demos perfectamente y nos olvidamos de a dénde o para qué
existe la cultura. Yo creo que el verdadero poder del arte es el
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de abrir el silencio, un espacio del silencio que es una especie
de santuario y en este se puede producir la religion, la comu-
nicacion, y al final es la union contigo mismo.

Cuando se habla de dios, o se habla de otras cosas, son cate-
gorias para que td te reconozcas a ti mismo como algo mucho
mas grande de la imagen que tienes de ti. Yo creo que el arte
de hoy hace demasiado ruido, estd constantemente tratando
de llamar la atencién, se queda como en una especie de cdsca-
ray pierde de vista esa funcion de crear un espacio de silencio,
de crear un santuario y de crear un lugar en el que td entres
en una intimidad contigo mismo. Para mi el arte real abre ese
abismo de silencio delante del cual uno por falta de costumbre
a su centro llega a sentir incluso pavor. Es decir, ;qué pasa hoy
en dia? Que estamos tan acostumbrados y adictos al ruido que
cuando llegamos a ese espacio de silencio, cuando llegamos a
la intimidad de nuestro ser, salimos corriendo. Es como cuan-
do tienes delante de tus ojos el amor y te bloquea el miedo o
sales corriendo.

El arte ha de vehicular al espectador con su centro, y para ello
ha debido ser creado desde el centro del artista. Sin embargo,
si el arte no hace esto es simplemente un panfleto politico. Es
decir, si yo estoy creando obra politica no estoy creando desde
el centro y si estoy sirviendo a unos intereses y seguramente
mi arte sea premiado por esas reivindicaciones. ;Qué se estd
premiando Gltimamente en el arte? Black Women, LGTB, etc.
Que no tengo nada en contra de eso pero simplemente €s
como, “otra vez lo mismo”. Qué estoy harta del feminismo

Una idea no es arte, para eso esta la
filosofia. La filosofia abarca todo ¢l mundo

de las ideas. El arte dehe ser vehicular a
través de la téenica.” - Silvia Flechoso

y soy mujer. No soy machista evidentemente, pero ya basta,
porque no nos miramos hacia el centro de poder que somos y
desde ahi emanamos. Obviamente a la politica no le interesa
porque si no no podria haber una clase politica que gobierne
a todos los demas. No interesa que el individuo se haga ple-
namente consciente de su poder y de su centro. Quien tiene
el poder de premiar las obras de arte, que muchas veces esta
politizado, va premiar a lo que sirva de propaganda a sus es-
l6ganes. Ni mas ni menos. Respecto a reivindicar o criticar,
reivindicar o criticar el qué, si el arte trata de cualquier cosa
externa deja de ser arte. Pierde su esencia real para venderse.
El arte de lo iinico que debe hablar es de si mismo, del centro.

HM: ;La busqueda de la excelencia, la perfeccion, la belleza
y la verdad es un proceso necesario para su crecimiento per-
sonal y de su trabajo?




S.F: Con respecto a la belleza y la verdad, Platén habla de la
belleza, la verdad y la justicia como si fueran formas del bien y
una misma cosa. Pienso que mi trabajo, mas alla del arte como
espiritu aqui o alguien que existe en este plano, es encontrar
eso o tender a eso. Hacia la verdad que va ser bella y va ser
justa y esto se enlaza a su vez con el concepto de virtud de
Aristételes. Porque la justicia es el justo centro, es como un
punto de tensién en el que se disuelven las tensiones.

Yo creo es que la excelencia es la manifestacién de ese trabajo
previo. Para que yo pueda manifestar excelencia en mi trabajo
yo he tenido que trabajar interiormente todo eso. Yo tengo
que estar centrada para estar en conexion con la verdad. Si no
van a ser verdades, creencias, va ser multiplicidad y no va ser
el uno. Estar centrado es sinonimo de estar en el justo medio
y es sinonimo de virtud.

Con lo cual si yo estoy en virtud, yo seré un virtuoso. Si en
cada instante yo soy capaz de tener la atencion enfocada en
ese punto de virtud, al final sera virtuoso. Ese trabajo es cons-
tante, porque la atencién es dificil tenerla constantemente
enfocada en el centro. Sobre todo con la cantidad de distrac-
ciones que tenemos hoy en dia, el ruido.

La excelencia es el resultado y la perfeccion se puede abordar
de dos maneras; una perfeccién @ priori y una perfeccién a
posterior: o manifestada. La perfeccion a priori es que ya so-

& & £ arte ha de vehicular al espectador con
su centro, y para ello ha debido ser creado

desde el centro del artista, Sin embargo,
si el arte no hace esto es simplemente un
panfleto politico. ” - Silvia Flechoso

mos perfectos, nuestra esencia es perfecta. Yo creo que somos
eternos, y somos seres divinos. Si somos seres divinos somos
seres perfectos. Pero luego viene la perfeccion a posterior:
que es que en la interaccion con la materia el trabajo de mani-
festar esa perfeccion de a priori es un trabajo de perfecciona-
miento para llegar a un resultado que conecte esa perfeccion
a priori con lo que se manifiesta. Entonces es cuando decimos
que algo es perfecto.

También creo otra cosa, cuando tu tienes la técnica que in-
teriormente se trabaja a través de la atencion y, en la pintura
es de la misma manera pero simplemente td tienes una serie
de herramientas que te permiten trabajar con la materia, si
ta creas sencillamente desde ese espacio de centro tu vas a
manifestar la perfeccion. Es decir, yo ahora mismo un cuadro
que hago digo “es perfecto”, ademas sé cuando es perfecto,
sé cuando lo he acabado, perfeccién también es sinénimo de
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acabado. Es algo redondo, y no estamos hablando de que sea
mds o menos realista, es un absoluto. Porque he sido capaz de
hacerlo desde ese punto, he llegado a plasmar plenamente ese
centro.

HM: ;Las funciones del arte se han perdido?

S.F: Depende, si vinculamos que el arte siempre ha servido al
poder politico, es decir, si hablamos de esa funcién politica
del arte, no se ha perdido. Si hablamos de una funcién religio-
sa, aunque es verdad que la religién ha sido la mayor institu-
cién politica durante siglos, aqui ya entramos en un terreno
muy movedizo donde hay diferencias muy sutiles. Porque yo
hablo de lo religioso con aquello que vincula con lo eterno.
Sin embargo la institucion religiosa, en tanto como institucion
politica, no es necesariamente religiosa. Si que creo que el arte
mantiene esa funcion politica, y no creo que haya perdido la
funcion religiosa, porque de una manera el artista esta buscan-
do eso a través de su practica. Pero simplemente se premia y
se presta atencion a lo que interesa politicamente. Sin impor-
tar esa funciéon més profunda o mds elevada que tiene que ver
con lo espiritual.

HM: ;Considera que al pablico general no le interesa el arte
contemporaneo porque no tiene nivel cultural, o porque el
arte mas extendido por las galerias no es comprensible nada
mas que por el artista y la élite del negocio?

S.E.: El publico en general no tiene una educacién visual. De
hecho desde pequeno en la escuela lo que se potencia es el
hemisferio izquierdo, que tiene mds que ver con el célculo, y
con las estructuras cartesianas. LLa parte que tiene que ver con
la intuicién, con lo artistico, lo visual y sutil, eso se considera
tonterias. Es algo que no se trabaja, por lo tanto nos enfrenta-
mos ante un mundo visual en el que somos analfabetos. Unos
analfabetos visuales.

¢Qué pasa entonces? Que si yo soy un analfabeto y mi ego
siente tanto miedo de sentirse un analfabeto en relacién con
otros egos que parecen que saben, pues entonces ;qué voy ha-
cer? Pues flarme de la opinién de la voz cantante. Me he leido
un libro que dice que tal y cual artista son la bomba, y yo sigo
a ese artista sin ni siquiera cuestionarse si a mi me mueve o no
me mueve, qué me hace sentir, sino que miro la etiqueta y “ah,
es de este, qué bien y qué bonito”. Esto es lo que le ocurre
a la mayoria de la gente. Voy al Museo del Prado sin leerme
antes la opinion de los artistas que hay alli, y es verdaderamen-
te cuando se descubre la pintura. El arte es muy presencial,
yo no he comprado la obra de muchos artistas hasta que no
la he tenido delante. Yo no he comprendido la obra de Mark
Rothko hasta que no la he tenido delante. Me quedé pasmada.

HM: ;Las nuevas tecnologias e internet logran acercar el co-
nocimiento al publico respecto al arte, a ver contenido visual
y obtener un sentido critico?



S.F. Acercan el contenido,
hacen alimentar a esa parte
de la mente que no le intere-
sa saber, sino que le interesa
atesorar conocimientos para
luego exhibirlos.

Te hace muchos contenidos,
pero no te pone en contac-
to con la experiencia real del
arte, a través de la presencia.
Pueden ser utiles para que ta
descubras sitios donde mirar,
pero tienes que ir a los sitios
a mirar, no te puedes quedar
en la referencia digital.

HM: ;Apuesta por un rena-
cimiento del arte?

S.F.: Creo que es necesario,
llevo haciéndolo toda la vida,

apostar por un renacimiento
del arte. De pequena, uno de
los recuerdos mas antiguos
que tengo es estar en una ex-
posicién y yo mirar los cua-
dros y decir “;pero qué ha
pasado?” No entender nada
es horroroso.

HM: ;Una idea puede ser
considerada arte?

S.F.: Una idea no es arte, para
eso esta la filosofia. La filo-
sofia abarca todo el mundo
de las ideas. El arte debe ser
vehicular a través de la técni-
ca. La idea es inmaterial, per-
tenece a otro mundo. Debe
haber una cristalizacién en
la materia, el artista como un
alquimista que cristalice eso
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perfectamente. No que haga
cualquier chorrada y se le

aplauda.

HM: ;Las instituciones pu-
blicas y privadas dirigidas
por una élite dentro del ne-
gocio del arte excluyen los
estilos que no defienden su
ideario?

S.F.. Ha habido un cambio
desde Duchamp en el con-
cepto de lo que es arte, que
consiste en que arte es lo que
dice el artista que es arte. Si
yo soy lo suficientemente
convincente para venderte
que algo es arte, pues eso es
arte y punto. Pero luego tam-
bién esta Theodor W. Ador-
no que dice que la esencia del
arte consiste en ir en contra

de aquello que se considera-
ba arte. El arte se define por
su contradiceion.

Ahora mismo qué sentido
tiene el arte contemporaneo,
pues ha llegado a un punto
de vicio, de esas manifesta-
ciones conceptuales, ete. y
precisamente lo que iria en
contra de esa idea ya viciada
seria la vuelta a la técnica. En
el Renacimiento hubo una
vuelta también a la gloria de
lo griego. No sé, creo que es
dificil cambiar toda una iner-
cia, pero creo que también es
necesario.

Aparte de las instituciones
publicas y privadas dirigidas
por una élite, muchas de las
personas que tienen poder

en el mundo del arte no han
producido una obra de arte
en su vida, con lo cual desco-
nocen el material con el que
estan trabajando. Es decir su
sentido critico y el criterio
¢de dénde procede? De una
organizacion de fuentes que
han bebido, de lo que pueden
ellos sentir delante de una
obra de arte, proceden del
negocio que genera, 0 proce-
den de la cantidad de segui-
dores que yo pueda atesorar
en mis redes sociales para
que mi obra sea mds vendi-
ble. Si tenemos en cuenta lo
de las redes sociales, he esta-
do investigando el tema del




marketing y piensas que para qué mi producto se haga visible ;me tengo que convertir en un
bufén publico o algo asi?. Tienes que hacer algo que llame la atencién, y normalmente las cosas
que se hacen virales son cosas idiotas.

HM: Entre sus primeros cuadros negros de la serie Ofienda, y trabajos recientes como es 3.3,
¢qué nexos tienen entre ellos a nivel artistico y de lenguaje? ;Qué diferencias?

S.F: La serie de Ofenda comienza en un momento en el que yo empiezo a meditar. Cuando
uno medita conecta con el negro, es lo primero que hace, entra en la oscuridad de si mismo
para buscar ese centro del que llevamos hablando todo este tiempo. Al principio ti no ves
nada, td ves simplemente que hay una cantidad inmensa de sombra. La sombra es lo que has
rechazado de ti, lo has puesto en un cuarto oscuro y aquello con lo que no te identificas. Con lo
cual si has rechazado partes de ti, ti no puedes identificarte con totalidad. Mi proceso interno
que va hacia la identificacién de mi misma con el todo, yo he ido entrando en esa oscuridad
para ir alumbrando.

La serie Ofenda tiene que ver con eso. Son todo mujeres y tiene que ver con el rechazo de
mi hacia la mujer. Es decir, haberme comprado la idea de que la mujer es mas débil, menos
vilida, y yo desde pequena he dicho “la mujer es una mierda, pues nada, yo voy a ser un chico”.
Por lo que llegamos a un punto de polarizacién en el que yo me estoy comportando como un
personaje dejando muchas partes de mi fuera. Empiezo por ahi, que la mujer también tiene la
vinculacién con el negro primordial, con la vagina, es como el origen del mundo. Por eso fue
un encuentro con lo femenino, con entrar dentro de ese cono, que es mi interioridad, entrar

(118 ﬁFura humana es para mi el microcosmos, contiene todo el universo

con lo cual es un absoluto.” - Silvia Flechoso

dentro de mi casa e ir alumbrando. Ir descubriendo qué habia ahi, habia monstruos, habia seres
preciosos, habia seres abandonados, miedos y todo lo que habia ahi lo iba alumbrando. Desde
ahi, comencé a sentir fijacion por ciertos colores. Después de la serie Ofjenda empecé a obse-
sionarme con el azul, sin saber por qué. Necesitaba pintar azul por todos lados. Hice otra serie
que se llama Za siesta, que aparece un chico desnudo como una Venus pero en hombre, con
un pano azul que le cubria un poco el cuerpo. Luego una serie de bodegones donde el cielo
era la excusa para utilizar el azul. Desde ahi voy como alumbrando, transformando esa sombra
en color, si yo miro la sombra la estoy iluminando como creian también en la antigua Grecia
que de los ojos salian unos rayos que iluminaban los objetos, mas o menos asi. Ha ido evolu-
cionando cada vez con mas luz y més saturacion, sin que eso derive en algo efectista. Trato de
huir del efectismo, creo que es algo antiestético.

HM: ;Sus préximos proyectos artisticos?

S.F.: Ahora estoy con el proyecto de 33, quiero que sean treinta y tres cuadros los que se narre
simbdlicamente la evolucién interna. Cémo ir alumbrando ese ser divino que hay en nosotros.
Habla mucho del tema de nacimiento, de resurreccion, todos esos temas. Ademas, tengo otros
proyectos en mente y hasta que no los elabore no hablo de ellos para no disipar la energia.

HM: ;Cémo se ve en el futuro y como es ese futuro respecto al mundo del arte?
S.F: Me veo exitosa, siendo una voz de autoridad capaz de generar el cambio que yo quiero
hacer. Es decir, yo quiero un cambio, por qué no ponerme yo misma manos a la obra, a por

ello, y seguramente que hay personas que estén deseando que se produzca. Tratar de ser y de
pagar el precio necesario para ser ese ejemplo que uno espera.






La rebelde
Diane Arhus

na camara, un ins-

tante robado al in-

cesante tiempo, un
canon roto de un cuerpo
accidentado que demuestra
que nadie puede dominar la
belleza, que es libre y salvaje
como la autora. La fotografa
Diane Arbus (1923 - 1971)
nacio en Nueva York un 14
de marzo de 1923, en el seno
de una familia judia acomo-
dada de la gran manzana.
Desde muy joven ya hacia
visible su inconformidad de
su posiciéon adinerada y de
los constructos sociales de su
circulo creados alrededor de
la préspera tienda familiar en
la Quinta Avenida.

Diane Nemerov, co-
nocida como Diane Arbus,
desde joven huyé de su en-
torno hermético. Su rebeldia
se hizo palpable desde antes
de la llegada de su adolescen-
cia. “4/No sabia que era judia
cuando era una cria; ;INo
sabia que era desafortunado
serlo! Como me crié en una
ciudad judia y en una fami-
lia judia, y como mi padre
era un judio rico y yo iba a
un colegio judio, adquiri un
Jfirme sentido de irrealidad.
Lo tnico que sentia era mi
sensacion de irrealidad”, afir-

maba la fotégrafa. Sus padres,
David Nemerov, era un judio
polaco y su madre, Gertrude
Russek, habian logrado crear
un imperio en la industria de
la moda de pieles, Russek’s.
Gracias a esto, sus hijos Dia-
ne, Renee y Howard logra-
ron formarse en las artes. La
familia siempre estuvo inte-
resada en este ambiente ar-
tistico. Howard fue un poeta
laureado y alcanzé un gran
estatus como escritor. Diane
se interes6 desde pequena
por la fotografia de moda, su
primer contacto directo gra-
cias a la empresa paterna.

“Lo que notas sobre la gen-
te es el defecto”, decia Diane
Arbus. Porque ella es el claro
ejemplo de que el alma de un
artista y su posterior trabajo
se construye desde su historia
personal, su entorno més di-
recto, la familia, las circuns-
tancias que le rodean, los
problemas no resueltos, las
heridas y la educacién recibi-
da, con los modelos que sigue
y la percepcién del todo, ha-
cen al autor.

La fotografa, condicionada
por su educacién y confun-
dida, conoce otras realidades
y desea irse muy pronto del
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entorno familiar, ella no estaba de acuerdo con esa vida, no
era feliz en ese mundo irreal en el que habia nacido. Con solo
14 anos conoce a su futuro marido Allan Arbus, con el que
se casaria a los 18 anos recién cumplidos, para asi poder hacer
juntos su camino. LLa cdmara era su via de escape y su forma
de ganar el sustento dentro de la moda. Aprendié a fotogra-
fiar gracias a Allan, desde 1940 las fotografias de moda para
revistas como Esquire, Vogue o Harper’s Bazaar fueron su
principal trabajo aunque no era lo que maés le gustaba. La pa-
reja tuvo dos hijas, Doon en 1945 y Amy en 1954.

La independencia en su estudio

Diane y Allan Arbus lograron fundar su propio estudio
en 1945. Hay que destacar que ella ya demostré su indepen-
dencia en algo relevante para esa época, al lograr registrar su
nombre en el titulo del estudio. Diane Arbus era una mujer
con una actitud decidida, y no solo detras del objetivo de su
camara. Desde el estudio realiza mas de 250 fotos para mas de
70 articulos en revistas, contratos de agencias de publicidad,
la direccién artistica e imagen del negocio paterno, més otros
grandes clientes. Ella empieza a publicar sus fotografias de
forma independiente, y rapidamente fue reconocido su tra-
bajo: la Fundacién Solomon R. Guggenheim le concedié una
beca para seguir su camino y desarrollo como artista.




“Quiero forografiar lo que es maligno” decia Diane Arbus. La fotégrafa neoyorquina desde
su estudio y el trabajo inicial para la prensa y revistas no podia desarrollar completamente su
ideario. Estos primeros anos los encargos les permitian subsistir econémicamente, pero no
eran de su agrado. Alguna de esas fotografias se han convertido en iconos de la América con-
tempordnea y de la historia de la fotografia. La diversidad de los temas en los reportajes que
fue realizando ofreci6 una amplia visién del talento de Diane Arbus: retratos de personas des-
conocidas, de personajes en su tiempo, reportajes sociales, moda infantil, y ensayos fotografi-
cos que subtitula o firma como £/ viaje vertical, El circulo completo, Augurios de la inocencia ...

& & Siempre habia creido que los pintores sentian laimagen mucho mas

que un fotdgrafo, porque trazahan cada linea sobre un lienzo, y eso me

molestaba.” - Diane Arbus

Arbus desde 1950 desarrolla un trabajo méds complejo. “Freaks ha sido lo que mdas he fotogra-
Siado. Fue una de las primeras cosas que fotografi¢ y ha sido terriblemente motivador para mi.
Simplemente, solia adorarlos. Aun adoro a algunos de éllos. Con esto no quiero decir que sean
mis mejores amigos, ellos me han hecho sentir una mezcla de vergiienza, temor y asombro.
Existe una especie de leyenda acerca de los freaks. Como esa persona que en un cuento de hadas
te detiene y te exige que resuelvas un acertijo. La mayoria de la gente se pasa su vida temiendo
pasar por una experiencia traumadatica. Los Freaks nacieron con sus traumas. Ellos ya han
pasado su prueba. Son aristocratas.” comentaba la fotégrafa sobre su trabajo.

Es a partir de esta época cuando muestra interés por plasmar otro mundo, otra belleza, otra
forma de mirar. En representacion de su libertad, rebeldia e inteligencia y segura de su filosofia
de forma de vida sali6 a buscar un mundo irreal y fantastico fuera de los canones establecidos.
Redefine las fronteras de lo que se puede capturar por el fotégrafo y desafia los conceptos de
belleza y anormalidad.

En esa época Arbus cobraba la mitad que sus companeros por el mismo trabajo, un hecho
que no ayudd en las inseguridades de la fotégrafa. Muchas veces inestable en sus estados
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emocionales. Era una perso-
na muy sensible. Pero aun asi,
era fuerte en su convicciones,
actuo en la vida a contraco-
rriente fuera de las reglas so-
ciales, morales e incluso ar-
tisticas ya establecidas.

Porque Arbus odiaba la fal-
sedad que generaba la masca-
ra que se ponia la gente para
parecer ser lo que no son,
con su camara queria derri-
bar y despojar a los retrata-
dos de esta. Queria mostrar
la realidad tal y como era. En
aquella época sufrié por par-
te de la sociedad una incom-
prension ante su actitud y sus
fotografias.

El tiempo del cambio,
la cara oculta

Diane Arbusde 1955 a
1957 estudi6 fotografia con
la fotégrafa austriaca Lisette
Model, gran influencia para
ella y su trabajo. “Hasta que
estudié con Lisette, yo sofia-
ba con forografiar en lugar de
hacerlo. Lisette me aconsejo
disfrutar cuando fotografia-
ba, asi que comence a hacerlo,
y después aprendi a disfrutar
del propio trabajo de fotogra-
Siar.  1ambién me advirtid
que me sentiria culpable por
ser muger..., culpable porque
nunca crei que podria legar
a comprender la mecanica de
la  cdmara. Siempre habia
creido que los pintores sentian
la imagen mucho mds que
un_fotografo, porque trazaban
cada linea sobre un lienzo, y
eso me molestaba. Lisette me
hablo de cudn antigua era la
cdmara fotogrdafica y de que
la luz imprime una imagen
en la capa de plata de la pe-
leula, al sgual que lo hace la
memoria.” afirmaba Arbus
sobre Model, que la enfocé



hacia nuevas técnicas y for-
mas de trabajar. Mirar con
otros ojos, ver de diferente
forma.

La infidelidad de su marido y
su separacién en 1959 fue un
punto de inflexién en la fo-
tégrafa neoyorquina: un mo-
mento devastador para ella,
pero magnifico para su obra.
Porque es a partir de 1960
cuando su carrera es mds pro-
lifica y rica. Recibe influen-
cias de otros colegas con los
que estudia o conoce: Bere-
nice Abbott, Robert Frank,
Louis Faurer o Alex Brodo-
vitch. Esta década Arbus re-
corre los barrios de estratos
sociales mds marginales de
Nueva York y comienza su
leyenda, toma instantineas
a gente que estd en la cara
oculta para la sociedad, mal
llamados Freaks.

En su amplio legado foto-
grafico vemos su atraccion
por los laterales ocultos de
la vida, la gente del extrarra-
dio, fenomenos de la natura-
leza, trabajadores de circo,
prostitutas, chulos, gigantes,
travestidos, deficientes men-
tales, drogadictos o adictos a
cualquier sustancia. Cuando
en aquel momento el fotope-
riodismo era el movimiento
mds importante dentro de
la disciplina, Arbus no solo
quiso encuadrar una realidad,
como hicieron los grandes ta-
lentos del momento: Cartier-
Bresson, Elliott Erwitt, Ir-
ving Penn o Richard Avedon.

La fotégrafa utilizé de for-
ma pionera el flash de relleno
en el espacio natural, sacaba
de la oscuridad aquello que
podia pasar desapercibido.
La luz se ocupaba de extraer
todos sus detalles. Precursora
del formato medio y que los




personajes mirasen directamente a cimara. Siempre en blanco
y negro y con un meticuloso trabajo de posados y construc-
cién del entorno.

Diane Arbus tenfa un aparente aspecto descuidado, en ruptu-
ra con lo establecido como ocurria con sus obras. A pesar de
su reputacion artistica, tenia carencias econémicas, porque las
editoriales y medios de comunicacion fueron reticentes en su
época a publicar en sus paginas las fotografias. Pero el trabajo
de Arbus fue adelantado a su tiempo, utilizé su camara como
herramienta para hacer la diferencia. Para ensenarnos que
existen otros caminos. Hoy lo diferente es incluso una moda,
pero en la época de Arbus era solo un nicho marginal para los
desahuciados sociales y sus diferentes formas. Sus fotografias -

en blanco y negro marcan una atemporalidad, su contraste /?ose//ng/r\]l?'?Hlatggar%llfrllg)de%nlﬂﬁ%
remarca la soledad de los individuos, la profundidad del lado Arbus, 1967.
oscuro frente a la luminosidad de lo llamativo de la extrava-
gancia. Lo diferente como norma, ser aceptados y amados por
ser inicos. Las obras de Arbus nos penetran como las miradas

i i “Child with a toy hand grenade in
de los personajes captados, nos 'desnud.an del fanat1§mo por Contial Pk NV F(ﬁograﬁa o
lo establecido, para aceptar las diferencias y reconociendo en Diane Arbus, 1962.

ellos nuestras semejanzas.



Aunque se negara en su mo-
mento incluir su obra en la
cultura norteamericana su
profunda muestra de deste-
rrados del paraiso fue el re-
flejo mas fiel de una realidad
que nadie puede ocultar. Ar-
bus durante los afos 60 lo-
gré ejecutar grandes trabajos
en cada uno de sus disparos.
Cuando visiond Freaks de
Tod Browning, la belleza de
la obra la atrapé e inspiré y
fue un recuerdo imborrable
que la persigui6 durante todo
su trabajo. Extrajo lo bello
de la gente que parecia estar
en las antipodas del canon y
las hizo inmortales como son
la propia verdad y la belleza.
Porque Arbus con su cdmara
Rolleiflex derribo la mentira.

“He aprendido a ir mds alld
de la puerta, a pasar del ex-
terior al interior. Un entorno
conduce a otro. Quiero poder
seguirlo” afirmaba la fotogra-
fa neoyorquina.

Una sociedad a la que solo
le interesaba una falsa per-
feccion, la pose frente a la
realidad, el sueno americano,
esconder el amor pero mos-
trar la guerra. Arbus mostré
los rostros de los olvidados,
los invisibles para una socie-
dad que tapaba sus miserias
con glamour. Algo que vivi6
desde su propia experiencia
con el negocio familiar, y
ella encuadré con su objeti-
vo aquello que tenia oculto
por la estricta educacion re-

cibida. Esos seres en el bor-
de de la sociedad la hicieron
convertirse en una gran fot6-
grafa, y fue a través de ellos,
retratandoles, cuando ella
se vio reflejada. Diane Ar-
bus sufrié muchos episodios
depresivos. Su inestabilidad
personal y sensibilidad hi-
cieron que sufriera diferentes
estados emocionales. El 26
de julio de 1971, tras una
larga depresion, la fotografa
decidi6 quitarse la vida en
Greenwich, Nueva York.
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Antonio Lopez:
“El arte es muy
complicado”

manece, la luz que

despierta la ciudad

es de tono cidlido,
pero el ambiente es frio por
la incipiente marcha de una
noche de agosto. Antonio
Lépez Garcia ( Tomelloso,
1936) pinté cinco veranos
consecutivos la Gran Via de
Madrid, 77 siru, desde 1975
hasta 1980. Es el retrato si-
lencioso de una calle bulli-
ciosa, como un paisaje solita-
rio para una de las vias mas
concurridas de la capital.

La vida de Antonio
Lépez, comienza a la par con
el periodo de la Guerra Civil
Espanola. Era el hijo mayor
de unos humildes labradores
que inculcaron en ¢l la res-
ponsabilidad, el esfuerzo y
la honradez en el trabajo. Su
dedicacién por el dibujo des-
de una temprana edad, mas la
influencia de su tio el pintor
Antonio Lopez Torres, hi-
cieron que viera claro el ca-
mino a tomar. La pintura y la
escultura fueron su obsesion
para alcanzar el control de la
técnica con la que poder ex-
presarse y vivir de su trabajo.
En 1949 se va a Madrid para
estudiar en la Academia de

Bellas Artes de San Fernan-
do, en la que forma parte de
la “Escuela Madrilena”. En
1955 termina sus estudios y
logra una beca del Ministerio
de Educacién que le permi-
te viajar a Italia y conocer de
primera mano a los grandes
maestros del Renacimiento.

El meticuloso trabajo de An-
tonio Lopez es el ejemplo de
la persistencia en la bisque-
da por hacer bien el trabajo.
Para el pintor una obra nunca
se acaba, sino que se llega al
limite de las propias posibi-
lidades, es su modo de hacer
y su proceso creativo en el
tema a pintar. Representa el
arte lento, sus obras se desa-
rrollan durante anos e incluso
décadas, una ejecucién pre-
cisa, pausada, toda pincelada
tiene importancia. Plasma su
realidad, su verdad, con te-
mas cotidianos, que parecen
sencillos pero estan llenos de
complejidad cuando se ob-
servan de cerca y se analizan.

Las obras que ha generado
Antonio Lopez durante su
trayectoria profesional tienen
un caracter independiente
sobre los periodos artisticos

que han ido surgiendo desde
que comenzo a crear; un pa-
norama artistico internacio-
nal construido en la abstrac-
cion o el informalismo.

El pintor ha sido premiado
con numerosos galardones, a
destacar el Premio Principe
de Asturias de las Artes en
1985, o los Doctor Aonoris
causa de las Universidades
de Navarra o Murcia, o la
Medalla De Oro de la ciu-
dad de Madrid, entre otros
grandes titulos. Desde la pri-
mera exposicién que celebré
en Tomelloso en 1951 hasta
la Gltima muestra que le han
hecho en la Comunidad de
Madrid en una exposicion
homenaje, el maestro siem-

6 Elarte

tiene que

comunicar.” -
Antonio Lopez

pre tuvo un denominador
comun, la verdad de su obra
en el tiempo que vive. Como
Antonio Lépez define: “Ha-
cer bien el trabajo”.
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HUMANA magazine

HUMANA magazine: Durante su periodo de formacién ar-
tistica en la Escuela de Bellas Artes de San Fernando a princi-
pios de 1950 en Madrid, buscaba su lenguaje. ;Cémo definiria
su obra en esos primeros momentos? ;Qué se refleja en ella?

Antonio Lopez: En esos cinco anos de estudio en Bellas Ar-
tes, del principio al final hay mucha diferencia. Siendo un chi-
co de Tomelloso, muy joven y muy ignorante, no sabia ab-
solutamente nada. Me limitaba a copiar el modelo que me
ponian, alli habia siempre en la clase de pintura y de dibujo
unos modelos sobre los que trabajabas. En pintura, bodego-
nes, naturalezas muertas, y en el curso primero en clase de
dibujo, dibujo de estatua. Luego en los siguientes cursos eran
ya modelos al natural, eran hombres y mujeres.

Poco a poco fui viendo como la cosa era mas compleja de lo
que al principio pensaba. No era solo cuestion de copiar, sino
que habia que tener un sentimiento de las cosas, y se compli-
¢6 mucho, como debe de ser. Entonces hubo un arco, con un
principio y una continuacion y un final, que yo ya intuia que
era la creacién de la pintura y en qué consistia.

H.M.: ;Para usted lo mas importante es la funcién de comu-
nicar con su mensaje?

A.L.: Si, yo fui poco a poco, pasando desde una copia me-
canica como mds o menos solia ocurrir entonces. Empeza-
mos siendo muy ignorantes de todo lo que habia pasado, no
sabiamos nada de la historia del arte, ni del antiguo ni el de
nuestra época tampoco lo conociamos. Copiamos de una ma-
nera mecdnica las cosas, lo mejor posible, yo tenia facilidad
para hacerlo. Luego después, al segundo ano y al tercer ano
de los estudios me di cuenta de que habia que interpretar. Un
trabajo tenia que tener un contenido emocional. Todo eso de
una manera muy confusa lo vas presintiendo que tiene que ser
asi, para que sea una creacion, para que tenga un valor como
arte. No como una representacion puramente mecanica de las
cosas.

(1 La pintura es un
oficio que debe tener
un valor que permita

vivir a los pintores
de su trabajo” - Antonio
Lopez

Entonces eso me costd, primero hablar con gente que sabia
més que yo, ver poco a poco que existia un Picasso, el arte
moderno que llegaba con muchisima dificultad. Habia forma
de llegar a través de algunos libros que nos leiamos en la bi-
blioteca de la escuela, o la gente que sabia mds nos hablaba
y nos alertaba de que la cosa era mds complicada que copiar
mecdnicamente. Ese fue el recorrido que yo hice, y que hici-
mos todos mds o menos.



H.M.: El arte se ha visto dificultado en muchas ocasiones por
una concepcion deformadora, cafecté entonces a su obra y
trabajo, incluso a su evolucion profesional esta concepcion
cortada por fragmentos, que se estaba imponiendo?

A.L.: El arte es muy complicado. Yo no sé como es el arte para
los que estudian historia del arte, pero para los que lo hacen es
muy complicado. Lo ha sido siempre, muy complicado. Hay
mucha gente que se pierde y poca gente que verdaderamente
consiga algo que merezca la pena, que resista al tiempo, que
sea interesante, son los pintores y artistas que construyen el
arte. Es muy complicado. Yo pienso que es asi, y lo dice Tru-
man Capote: “escribir es muy complicado”. Es que es muy
complicado escribir bien.

Hacer algo que merezca la pena es muy dificil, es una cosa
excepcionalmente extrafa, rara, y hay muy poca gente que
lo consiga. Es muy complicado. Entonces es un camino que
tienes que hacer desde el comienzo, como todos los caminos,
y si tienes talento y suerte y paciencia y vives lo suficiente,
pues puedes llegar a conseguir cosas que pueden resultar in-
teresantes para los demds. ;Como se consigue eso? Hay gente
que lo consigue muy rapido y otra que tarda muchisimos anos
en hacerse con un lenguaje interesante.

H.M.: ;El artista no debe olvidarse de “comunicar”
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A.L. El arte tiene que comunicar. Si tu ves una pintura mala te estd comunicando cosas muy
negativas de la persona que ha hecho eso. La pintura siempre comunica cosas, como las perso-
nas. La peor persona del mundo, la mds basta, la mas desagradable, estd comunicando también.
Pero eso que te comunica no te vale, no quieres verlo. Entonces buscas siempre cosas que te
Valgan a ti, que sean interesantes, que sean emocionantes Yy que tengan un valor. Un valor de
altura. Comunicar, todo comunica.

H.M.: En la pintura actual, cel problema puede ser que el publico se halla alejado del arte por-
que no lo entiende, porque su lenguaje y contenido es cerrado y complejo, porque no le vale?

A.L.: Hay mucha gente muy distinta que contempla, hay gente que lo que le gusta son The
Beatles y otra lo que le gusta es Handel. Y otra gente que le gusta Manolo Escobar. Depende
de la inteligencia y de la educacion. Hay gente que sabe y gente que no sabe. El arte yo pienso
que todos lo necesitamos. La pintura, la musica, y la arquitectura necesitamos esa forma de ex-
presién para vivir. Lo mismo que hay malos pintores hay malos contempladores, hay gente que
no sabe nada y se equivoca siempre cuando contempla, no sabe distinguir lo bueno de lo malo.

Son dos familias, unas que tienen la capacidad para hacerlo y también para verlo y otra que
esta negada para eso. Pero quizds hay un arte que les gusta, le gusta LLola Flores o le gusta otra
musica, si hablo de la musica. En la pintura no hay pintura popular, entonces solo hay una pin-
tura mala, pintura fécil. En un bodegén en el que se ven muy bien las calidades, pues la gente
que no sabe lo que le gusta, disfruta la figuracién. Cierta figuracion. En la que sean las cosas
iguales que la realidad, que parezcan a una fotografia, y no les sacas de ahi.

& & El hecho de hacer abstracto ahora mismo esta

al alcance de cualquiera.” - Antonio Lopez




Luego hay gente que esta educada, que ha aprendido mucho,
que va a las facultades pero esta completamente contaminada
de una serie de teorias que le impiden ver de verdad lo que
pasa. No se trata muchas veces de saber, sino que tienes que
tener tu capacidad de discernimiento y de seleccion de las
cosas que van llegando a ti porque si no quedas envenenado.

Es como la persona que se alimenta mal y tiene muchas en-
fermedades. Pues eso pasa también en el arte y los contem-
pladores.

El arte tiene muchas formas de ver, pero es una forma de
conocimiento, es como la medicina o como todo. Como la
propia vida, hay gente que no se entera de nada y gente que
sabe mucho que te puede aconsejar y saben detectar las cosas
de la vida. Hay gente que no sabe nada, que ve un rostro y no
sabe leer en el rostro. Incluso leen las palabras y le enganan.
¢Por qué hay tan malos politicos? Porque la gente se engana.

H.M.: Existen muchas formas de ver el arte, por ejemplo,
como elemento transformador de la sociedad, pero también
como producto de consumo. ;Qué opina al respecto?




A.L: La pintura es un oficio,
debe de valer y los pintores
vivir de la pintura. No hay
una pintura para valer y una
pintura pura. La pintura pue-
de ser pura y a la vez te pue-
de valer. Velazquez vivié de
la pintura y Picasso también.
Todos esos pintores grandes
que estan en la historia vivie-
ron de su arte.

H.M.: ;Entonces no existe el
arte como puramente consu-
mo? ;Como tampoco existi-
ria el arte totalmente puro?

A.L: Claro que existe el arte
como consumo, el arte malo
si lo consume gente buena,
que sabe, si la gente viaja a
Egipto para ver las obras de
alli, va a Grecia, lee a Fiodor
Dostoyevski, a Leén Tolstoi,
pues estan consumiendo. Eso
€s consumir.

La gente que va a ver a Ve-
lazquez es una cosa que ne-
cesita. Se puede hablar de
consumir cosas interesantes y
buenas. Se habla del arte de
consumo refiriéndose al arte
menor, el arte malo, pero no
tenia que decirse asi. Tiene
que explicarse un poco.

El buen arte es como si un
pescadero tiene los pescados
buenos pero no los vende.
Ver el pescado que huele mal
es mas facil que ver la pintu-
ra que huele mal. Ver la mala
produccion en el arte es a ve-
ces muy dificil.

Ademas, a los artistas nos
juzgan todo el tiempo los que
no saben y los que saben mal,
nos “trizan” constantemente
y acabas muy solo, tratando
de ver dentro de ti qué es lo
verdadero, como son las co-



sas, en un juicio muy personal. Incluso dentro de los que sa-
ben si te quieres ayudar de los demds vas a encontrar opiniones
muy distintas, porque los que no saben no cuentan. Tt nunca
vas a preguntar a una persona que no sabe. Vas a preguntar a
una persona que sabe. Pero dentro de los que saben hay gente
que te va desorientar, y gente que te hace pintor.

H.M.: ;Qué es arte? ;Lo decide el tiempo? ;Su transcurso, el
discurrir de una obra por el tiempo, por encima de las modas
y por la influencia en otros artistas?

A.L.: Hay gente que tiene la suerte de conectar con su tiempo
y gente que no. No es necesario que el tiempo decida, hay
veces que se sabe muy pronto. Miguel Angel causé mucha
admiracion desde sus comienzos, y Veldzquez también. No
siempre, si estds en un sitio totalmente inadecuado de gente
muy tosca, muy torpe e ignorante, tienes que salir corriendo
de alli e irte a otro sitio. Claro, al igual que la gente coge una
patera y se marcha a donde sea, hay que encontrar el trabajo.
Porque el trabajo estda donde la gente te va a comprender, no
sblo para elegir sino para poder seguir trabajando. Todo es
muy complejo, tu ensenas un cuadro de Bacon en la calle a
una persona y te lo tira a la cara. Hace falta saber. En el arte
moderno, el arte que estamos haciendo ahora mismo, hace
falta que el espectador sepa mirar, si no, tienes que marcharte.

H.M.: ;:Qué es lo mas complejo de su proceso creativo?

A.L: No hay mucha diferencia entre un proceso creativo u
otro. Cada cual tiene su forma, no es lo mismo pintar como
Lucian Freud, que necesita al modelo muchas veces y mucho
tiempo, que Tapies, que puede hacer en una tarde el cuadro
y no necesita modelo y trabaja con mayor libertad. ;Es mejor
lo de Tapies que lo de Freud? Pues a lo mejor no o a lo mejor
si. ¢Coémo se puede saber eso? ;Como se mide? Los dos son
buenos.

En el arte como en la
vida misma, al final
el artista es un ser

humano como cualquier
otro, los hay retorcldos
Xlos hay huenos.’
ntonio Lopez

Hay que aprender a ver en este momento c6mo cosas muy dis-
tintas pueden ser buenas y si son buenas. Son muy distintas,
pero son buenas las dos y conviven. No hay un lenguaje tinico
en este momento. Si tienen en comun su inteligencia, enfoca-
da hacia la creacién del arte. Ahi ya podemos hablar de otros
tipos de inteligencia, gente muy inteligente para hacer dinero.
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H.M.: ;La busqueda de la belleza y la verdad también debe ser un principio para enriquecer el
lenguaje visual del artista en sus obras?

A L. Verdad tiene que tenerla siempre. Pero no sabemos muy bien que es la verdad porque no
suena un pitido cada vez que hay una verdad en el arte. No suena una campanilla y lo tienes
que ver ti. No todo el mundo lo sabe ver. Tu pones un Velazquez delante de alguien que no
sabe mirar y no le dice nada. Se habla de que el arte debe ser contemplado por alguien que
sepa mirar. Que podemos decir, no hay ningtin aparato que mida el valor en el arte. .o miden
las personas que lo contemplan. Si saben aciertan, si no saben pues no aciertan.

H.M: ;:No depende del lenguaje del artista?

A.L: Yo creo que no. De todas maneras hay un arte mas facil y un arte mas dificil. Ver una
escultura griega es a lo mejor mds facil que ver una escultura de Chillida.

H.M.: Por ejemplo ver una escultura suya de la figura humana.

A.L. Por ejemplo una escultura mia, ;que la mia es mejor? Pues a lo mejor no. Pero esa per-
sona entiende mejor lo mio, tiene una puerta para entrar y contemplarla y en la otra le hace
falta una cultura. Esa cultura es necesaria para todo, también para ver a Veldzquez. Porque no
se puede entender el arte y darle valor sencillamente porque es parecido al mundo real. Eso
no puede ser.

El realismo tiene que tener un contenido emocional. Tampoco el que entrega un hierro a otro
es un genio, esta inventando y todo el mundo puede hacerlo si quiere. La abstraccién tiene
mucho valor en la gente que la inventé la que esta en este momento usando como lenguaje hay
que ver si es bueno lo que hacen o no. Pero el hecho de hacer abstracto ahora mismo esta al
alcance de cualquiera.

H.M.: El realismo, el surrealismo, el simbolismo, la figuracién... ;puede tener el lenguaje mas
claro en su mensaje y a la vez ser mas complejo y conceptual en su comprensién?

A L. Si, es mas facil, pero dentro del realismo hay gente que lo hace mas fécil porque coge una
foto y la copia. Hace todo el detalle y piensas que es el mejor de todos y no es verdad. Pero si
no se sabe es que no hay que seguir hablando. Porque a mi saber lo que sé me ha costado desde
los 13 anos a los 84, fijate si no me ha costado. Es un esfuerzo de aprendizaje, como aprender




un idioma. Es como aprender chino, ces facil o dificil> Pues
tienes que hacerlo. Hay gente que nunca sabrd porque no tie-
ne inteligencia suficiente.

Los mismo que hay malos pintores con 80 anos hay malos
espectadores que han estado en La Sorbona y han visto todo
tipo de ferias de arte y no saben. Lo confunden todo. Es difi-
cil, si. No hay una férmula, yo te digo una cosa y si hablas con
Gordillo te va a decir algo parecido. Pero sobre todo la gente
que esta en el mundo de la teoria lo tiene todo demasiado
claro.

& El artista lo es voluntariamente como es el

sacerdote, se es porque te gusta.” - Antonio
Lopez

H.M.: ;Qué significa para usted y para su obra la figura huma-
na, el retrato?

A.L: Siendo figurativo si no trabajas con la figura humana,
trabajas con las vacas, o con el paisaje, tiene que tener un
punto de partida que tiene que ver con la vida. El tema prin-
cipal del pintor figurativo es la figura humana, el ser humano.
A mi me gusta el ser humano, hay otros que no les gusta el
ser humano como tema. Giorgio Morandi preferia tener unos
cacharritos, colocarlos y pintarlos, pintar muy poca figura hu-
mana. A Lucian Freud le gusta mucho la figura humana, ces
mejor uno que otro? Son contemporaneos.

Al ser un pintor figurativo no hay muchos temas. Esta relati-
vamente reducido. Pero lo que pasa es que la figura humana
puedes ponerla de muchas maneras. Aunque no deja de ser lo
que es, una figura humana.

H.M.: ;En las obras que trabaja en la actualidad sigue que-
riendo expresar todo lo hablado, la verdad, la belleza y busca
la perfeccion?

A.L.: Me gusta hacerlo bien. No es la perfeccion. Es hacerlo
bien. Decidir hacer bien un trabajo. Perfecto es otra cosa. Es
coger el camino honesto y honrado, que es el que te corres-
ponde. Pero todas son palabras, me da igual que digas exce-
lencia en el trabajo, yo 18 llamaria un buen trabajo. Como el
buen carpintero que hace un buen trabajo.

H.M.: ;Falta luz en el arte?

A.L.: Como ahora o en la época del medievo hay pintores lu-
minosos y oscuros. Por ejemplo Angelico es luminoso y Cara-
vaggio es oscuro. Hay gente luminosa, gente buena, gente que
no te va a pegar, ni reganar, que te va ayudar. En el arte como
en la vida misma, al final el artista es un ser humano como
cualquier otro, los hay retorcidos y los hay buenos.
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H.M.: ;Para usted la natura-
leza es la maxima expresion
del arte, incluso cuando pinta
el centro de la ciudad de Ma-
drid? ;Qué quiere expresar
con las flores que pinta?

A.L. La naturaleza es buena
para todos. Madrid no se ha
hecho para que yo lo pinte.
La gente ha necesitado casas
para vivir y ha venido aqui a
este lugar a vivir porque se

“Mujer en la barera”. Pintura de

Antonio Lopez, 1968. © Estudio de
Antonio Lopez.

Quizas la belleza de las flo-
res que pinto también pue-
de estar en las cosas que no
son tan bonitas de mirar. Yo
he pintado cuartos de bano,
y cuando los pintaba mucha
gente pensaba que no era un
tema bonito. A mi si me lo
parecia. No hay temas boni-
tos o temas feos, temas que
sean interesantes de por si o
sin interés.

dicos. Mucha gente que estd
metida en la ensehanza no
son buenos. Como mucha
gente que estd metida en la
politica no son buenos. No
son los mejores. A lo mejor
no quieren estar ahi y prefie-
ren estar haciendo otra labor.
Entonces en la ensehanza
hay gente con talento para
ensefar y otros que no, que
son muy brutos para ensenar.
Manejan todo el tiempo t6-

Hay muy malos profesores ahora mismo en la educacion del arte. Gente

que no tendria que estar, pero que estan. .” - Antonio Lopez

sobrevive mejor. La natura-
leza es vital para todos. Ne-
cesitamos comer igual, todo
lo que necesita una persona
menos artista lo necesita la
persona mas artista. El amor
a la naturaleza a lo mejor lo
tiene mds un campesino que
un artista.

H.M. :En las instituciones
educativas deberia existir
mayor prioridad en la forma-
cion artistica, o en no anular
al ser creativo? ;Qué proble-
mas puede ver?

A.L.: Hay buenos maestros
y malos maestros. Como hay
buenos médicos o malos mé-

picos, lugares comunes, son
un desastre como profesores.
En el arte més, porque en las
matematicas un mal profesor
se descubre a la media hora,
o en un cuarto de hora o in-
cluso en cinco minutos. Pero
en la pintura una persona con
mucho cuento, con labia, y
mucha pose pues lo descu-



briria una persona muy inteligente. Pero un politico o politica
pues le da el pego y les enganan. Hay muy malos profesores
ahora mismo en la educacion del arte. Gente que no tendria
que estar, pero que estan.

H.M.: En los talleres en los que aporta su saber ¢qué conoci-
mientos y bases mds importantes quiere transmitir a los cole-
gas pintores?

A.L: No voy a ensenar ni a aprender, voy a estar con ellos.
Una vez alli pues aprendes o desaprendes, o ensenas o no en-
senas. Pero tiene que ser una cosa que no lo haces por dinero,
lo haces porque te gusta. Te gusta esa comunicacioén con otras
personas. Si tienes cosas que decir y eres inteligente pues de
algo le servird a la persona que ha ido. Si esa persona es intere-
sante algo te dird a ti interesante también y te valdra. Te tiene
que valer también a ti, al que da el taller le tiene que valer.
Si todo es para la otra persona no vale. Tiene que haber una
compensacién para la persona que va alli a dirigir el taller. Si
va un cepoITo o una ceporra, entran ganas de irte.

H.M.: ;Crear para usted es curar pero también dolor, o nada
de eso?

A.L. Es una cosa que se ha elegido voluntariamente. Te gusta.
En principio te gusta, luego hay problemas. Es como tener hi-
jos, al principio te gustan y luego pues te sales corriendo. No
quieres criarlos, hay de todo. El artista lo es voluntariamente
como es el sacerdote, se es porque te gusta. Y cuando no le
guste lo que tiene que hacer es dejarlo.

H.M.: ;Las personas estan perdidas, no tienen referentes?

A.L: Hay gente que es muy tonta, que se puede hacer con
los tontos. Depende todo de la inteligencia, hay gente que le
dices media palabra y da dos pasos adelante. Hay gente que
por mucho que le digas, siempre serd tonto. Hablamos del
arte, gente con sensibilidad para el tema. Aunque tengan poca
cultura, hacen cosas muy interesantes.

H.M.: Para finalizar, las nuevas tecnologias nos traen nuevas
técnicas como la pintura digital. También hay que agradecer
que con ella vuelve a renacer el interés por el arte realista,
figurativo y la bisqueda de la perfeccion y la belleza hacia la
verdad. ;Qué piensa usted de la pintura digital y qué cree que
pensarian los maestros de la pintura como Veldzquez o Goya?

A.L.: Estd muy bien, es como si dices que hay una medicina
para el SIDA, el que no tenga SIDA ;por qué tiene que to-
marla? Esta bien que exista todo eso para el que lo necesite.
Hay gente que necesita la fotografia, que necesita el video,
que necesita todas las cosas que han surgido en estos anos, si
no, no puede valerse. Mds otra gente que no lo necesita tanto.
Pero de momento siempre viene bien. No es una obligacion

usarlo. Tiene utilidad para quien lo necesita.
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El arte rohado de las musas
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Ainhoa Jiménez

uando se escucha la

palabra musa, la ma-

yoria de las personas
visualizan esta idea con una
figura femenina, normalmen-
te con atuendos propios de
la Grecia clasica o, incluso,
desnuda. La definicién tradi-
cional hacia referencia tam-
bién a una mujer propia de
la mitologia que servia como
fuente de inspiracién para las
artes y las ciencias aunque, en
realidad, se referia a “para los
hombres”.. Y esta es la ima-
gen femenina asociada al arte
que el patriarcado ha disena-
do y vendido durante siglos a
los consumidores impidién-
doles ver a las mujeres como
artistas y creadoras. Por eso,
las musas son el arte robado
de las mujeres.

A pesar de que cada
vez se reclama mas visibilidad
para las mujeres artistas, los
libros de historia con suerte
guardan para aquellas que
han logrado saltarse la cen-
sura machista un espacio de
uno o dos parrafos que queda
oculto entre las miles de fo-
tografias y nombres masculi-
nos que presentan con orgu-
llo. Pero, esta prictica que se
repite en los diferentes nive-
les educativos y en otros sec-
tores culturales va en contra
de la ley vigente en Espana
desde 2007, ya que estable-
ce que para lograr la igual-
dad efectiva entre hombres y
mujeres debe potenciarse en
el ambito educativo y cultu-
ral. Algo que ni editoriales ni
muchos docentes estan dis-
puestos a hacer, a excepcién
de algunos pocos. Por eso,
se precisa una revision de la

legislacién y de la educacion
a nivel nacional que se aleje
de la discriminacién y permi-
ta a los alumnos aprender en
igualdad de condiciones.

Si se sale del aula y de sus li-
bros de texto, en los espacios
culturales mds recientes se
encuentra cierta paridad en
cuanto al papel de la mujer
como artista. Sin embargo,
aunque su presencia y rele-
vancia sea mayor en el mundo
del arte, los estdndares que
rigen sobre ellas son mucho
més pesados que los de sus
companeros masculinos. Con
lo que, en lugar de asentar
una idea de igualdad en la so-
ciedad y, especialmente, en
los més jovenes que es en los
que puede marcar la auténti-
ca diferencia, se reproducen
los roles de género a los que
el publico ya estd acostum-
brado. Por eso, ahora la lucha
feminista se estd trasladando
a los espacios de represen-
taciéon medidtica y cultural,
porque es necesario romper
con los estereotipos y las
falsas identidades femeninas
que los medios han forjado.

Quizas la lucha mas llamativa
en la actualidad se encuentra
en Hollywood y el escena-
rio que rodea a las grandes
producciones audiovisuales.
Con el #M¢Too, algunas de
las actrices mds famosas de
las dltimas décadas rompian
el silencio contra los abusos
machistas de la industria au-
diovisual. Y, en torno a este
movimiento, se fraguaba una
ruptura con el concepto de
musa y de icono de belleza o
sensual que habian protago-




nizado algunas de ellas para
reclamar una mayor igualdad
y poner fin al reinado del pa-
triarcado  cinematogréfico.
Lo interesante de este proce-
SO es que se trataba de rnuje—
res que habian logrado visi-
bilidad y cierto respeto como
artistas durante muchos anos,
pero que demostraban que
aun asi, los hombres del sec-
tor se habian aprovechado de
ellas.

De hecho, aquellas que no
asumian el papel de “musa-
objeto” en algin momento
de su carrera acababan des-
apareciendo de la escena.
Una dinamica que se ha re-
petido con la mayoria de las
creadoras a las que la historia
les ha permitido conservar su
nombre y su rostro aunque
fuera en un segundo plano.

Lili Brik, la artista de
la revolucion soviética

Lilia Kagan, mas cono-
cida como Lili Brik, ha sido
portada de numerosos li-
bros y carteles desde que, en
1924, Alexander Rédchenko
tomase la famosa fotografia
que sirvi6 para difundir la
cultura soviética. A través de
esa imagen y la que el poeta
Vladimir Maiakovski trans-
miti6 de ella en sus poemas,
se convirtio en la “musa de la
revolucion”. De hecho, otros
como Neruda sustituyeron su
nombre y su faceta de crea-
dora por este apellido que la
ha acompanado hasta la ac-

tualidad.

Sin embargo, Lili Brik fue
mucho mas que la musa de
un poeta que acabd suici-
dandose, accion por la que
muchos la responsabilizaron,

transformandola en el ideal
de mujer fatal y, de nuevo,
reduciendo su existencia a
musa (de la vida o de la muer-
te). Ante ello, la artista tuvo
que justificarse senalando
que le habia salvado en mas
de dos ocasiones del suicidio.

Sin embargo, Lili Brik fue
una gran artista vanguardista
de su época y cumplia todas
las caracteristicas por la que
destacaron sus companeros e,
incluso, su amante Maiako-
vski: escribia, dirigia docu-
mentales e, incluso, actuaba
y luchaba por los derechos
sociales. Ademads de estar ro-
deada por un circulo artisti-
co inmenso y enriquecedor,
al que contribuia creando y
apoyando a sus miembros.
Pero, a pesar de esto, la so-
ciedad se centré en su papel
en el amor y sus aventuras
con los hombres. En parte
porque rompia con los este-
reotipos monégamos y tra-
dicionales de las relaciones
amorosas de la época.

Por eso, la mal llamada musa
de la revolucién es un gran
ejemplo de cémo el patriar-
cado ha robado durante siglos
a las artistas su creatividad y
su relevancia relegdndolas a
un segundo lugar como “ins-
piradoras” de los hombres.
Claro que Lili Brik influen-
ci6 a muchos de sus compa-
neros de la época, pero lo
hizo gracias a que contribuyé
a difundir y aumentar la cul-
tura soviética y no en calidad
de “figura femenina clasica”
o debido a los poemas que
Maiakovski le dedicd. Lo
sorprendente, en este caso, es
que en la URSS sus compa-
neros hombres si que reco-
nocieron su talento, incluido
este poeta que fue, sin duda,
su pareja mas famosa y que

en diversas ocasiones traba-
jaron juntos grabando docu-
mentales.

La artista soviética es una
muestra de lo que la cultu-
ra machista ha hecho con
las mujeres relevantes para
la historia porque su rostro
es facilmente reconocible
para el publico por su ex-
tendida utilizacion, pero no
asi su trabajo. Sin embargo,
podrian nombrarse diversas
mujeres que han sufrido el
mismo destino o que, aunque
si han sido en cierta medida
relevantes para el arte, han
permanecido a la sombra de
sus companeros artistas, es-
pecialmente, si estos eran su
pareja. Incluso, muchas de
estas se han enfrentado a los
abusos y violencia de género
por parte de sus companeros
artistas. A pesar de ello, la so-
ciedad ha elegido ensalzarlos
por sus obras olviddndose del
dano que han hecho no solo a
las mujeres sino a la produc-
cion artistica de estas a través
del maltrato y el acoso por-
que, de nuevo, las mujeres
discriminadas y violentadas
son solo cifras que sumar.
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