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0. INTRODUCCION

Hace seis afios cuando empeceé la carrera de bellas artes, creaba cosas
desde un principio sin demasiado sentido, ideas dispersas pero con una
busqueda constante del color y la representaciéon del ser humano que

surgia naturalmente.

En la infancia jugar con los tipicos juguetes con los que todos los nifios y
nifias jugaban no era algo que me llamase demasiado la atencion, mis
juguetes eran mas bien las técnicas pictéricas que los familiares mas
cercanos solian comprarme como: lapices de colores, rotuladores,
acuarelas y témperas entre otras cosas. Entonces empecé a crear un
mundo de fantasia que se acercaba bastante a la realidad cotidiana, tal y
como la veia. Pintaba sobre los suelos del salon, sobre folios DIN A-4 y
los doblaba, recortaba, pegaba, mezclaba con otros papeles de colores
llendndolos de dibujos sin una tematica definida, pero con un interés ya
por representar a personas con su entorno adecuado y otras veces
imaginado, entonces de ahi surgi6 la idea de hacer dibujos de todo tipo,
ilustraciones y cuentos inventados. Y es que lo que al principio resultaba
divertido ahora forma parte del trabajo que dia tras dia puedo disfrutar sin

gue la esencia cambie.

En los dltimos afos la pintura junto al dibujo, ha formado parte de las
técnicas manejadas para la representacion de retratos de familiares,
amigos y también de personas desconocidas. Pero antes de dedicarme a
ello, compré una camara fotografica analégica “Polaroid” con la que hacia
fotografias libremente, desde los espacios arquitectonicos que mas
impactantes, hasta hacer las tipicas fotos de amigos con poses divertidas

en dias de vacaciones y otros eventos.



Una vez descubierta la cAmara digital, y sabiendo que podia fotografiar y
borrar en el instante, hacia fotos a cualquier cosa aunque no me sirviera
para nada y lo guardaba en el ordenador para posteriormente
manipularlas con el programa de retoque digital, “Photoshop”, haciendo
montajes de todo tipo, cambiando el color, modificando luces y sombras,
etc. Entonces se iban generando nuevas ideas y nuevas composiciones,
hasta llegar al punto de pintar un cuadro donde intervenian las fotografias
como si de un colage se tratase, pintar a partir de fotografias propias, y
hacer cuadros con referentes fotograficos donde el empleo de las tintas
planas se acercaban a la idea del cartelismo y la publicidad con un estilo

aproximado al pop.

El arte digital sin duda ampli6 mis conocimientos, y con el, cambié mi
perspectiva de entender todo lo que estaba creando, por lo que cambiar
de habitos era interesante para trabajar con un mundo desconocido

entonces para mi: el disefio grafico.

Creacioén de logotipos, disefios de edicién, carteles siempre acompafados
con un mensaje de concienciacion social, envases de productos de
cosmeética, cajas de frutas (packaging), disefio de moda, papeleria y
merchandising para nifios,... Descubri un mundo diferente a lo
anteriormente realizado, del cual extraje lo que me interesaba realmente,
hacer obras donde dos disciplinas determinasen de manera personal o

que quiero contar.

Es preferible empezar explicando que es lo que no se pretende en éste
proyecto para ir aclarando conceptos desde el principio, ya que hablar de

arte y de disefio seria abarcar demasiado y muy ampliamente.

No se trata en ningin momento de que el conjunto de imagenes
trabajadas que respondan totalmente a la idea Unica de un cartel, ni a la

de un cuadro o una ilustracion.



El objetivo en este proyecto, es que ambas disciplinas convivan en un
“hibrido”, sin llegar a fusionarse de manera que cada trabajo tenga las
mismas caracteristicas que los demas, y ni siquiera tenga que haber un
término medio de las cosas. Por que hoy en dia arte y disefio conviven sin
problemas, y aunque existan discrepancias al respecto, llegan a unirse de
tal modo que nos cuesta intuir si lo que vemos es una obra de arte, por
que en algunos casos ambas disciplinas estan tan bien integradas que a
veces nos cuesta diferenciar con que técnicas esta realizado aquello que
estamos viendo y por inercia tendemos a cuestionarnos si lo que vemos
es arte o es disefio. Es por ello que aun que la novedad esté siempre a la
orden del dia, no estamos acostumbrados del todo y no podemos

reaccionar aceptando cualquier cosa por muy espectacular que sea.

Entonces empiezan las dudas y los debates entre artistas y disefiadores,
por lo que ha tenido que pasar el tiempo y ver que con las nuevas

tecnologias se han logrado trabajos fascinantes de todo tipo.

Este tipo de cosas suceden por ejemplo, en una famosa compafia de la
marca italiana de disefio Diesel®, que ofrece un desfile de moda con el
nombre de, “Diesel 'Liquid Space' Holographic Fashion Show”. Esto es
algo nuevo en una pasarela, por lo que el desfile se transforma en una
escenografia de ambientacion futurista con hologramas animados que
aparecen y desaparecen, por donde los profesionales muestran los
disefios que llevan puestos de la famosa firma internacional, a la vez que
se manifiesta la videoproyeccion holografica en movimiento. El
espectador es transportado a otra dimensién viendo un desfile fuera de lo

convencional en forma de espectaculo.

% http://es.youtube.com/watch?v=026f-NA6Htc 17/ 7/ 08 13:25h



Por el tipo de recursos asociados a los personajes’ que se ha
seleccionado, por asi decirlo, cada obra tendra un aspecto mas pictérico,
otros se inclinaran hacia la fotografia pura y dura, otros hacia el campo de
la ilustracion,... Esto se vera reflejado en el proyecto practico que mas

adelante podremos ver y analizar detenidamente.

Viendo el resultado definitivo, claramente vemos un proyecto que parte de
la fotografia con fusiones de otras técnicas aplicadas gradualmente

dependiendo del mensaje que cada identidad represente.

Respecto al titulo que recibe el proyecto, Identidem®, cuando hablamos
del término identificacion (en psicologia), se refiere a la conducta,
habilidades, creencias e historia del individuo en una imagen consistente
de si mismo®. La identidad es una busqueda de toda la vida, la cual se
enfoca durante la adolescencia y puede repetirse durante la edad adulta.
Erik Erikson enfatiza que este esfuerzo por encontrar un sentido de si
mismo y del mundo es un proceso sano y vital que contribuye a la fuerza
del ego del adulto. Los conflictos que involucran el proceso sirven para
estimular el crecimiento y el desarrollo. Asi, para alcanzar un buen nivel
de autoestima se debe, antes que nada, descubrir la propia identidad. La

identidad es el rol que toma cada ser humano en el planeta.

4 Hay que dejar claro desde el principio que el termino “personaje” es el resultado obtenido tras la
manipulacion fotografica. Teniendo en cuenta que una vez se aplica el retoque digital la fotografia
pierde su originalidad, y el sujeto por minimas intervenciones que se le haya interferido, su fisico
deja de ser el que era antes de su manipulacién digital.

®La palabra identidad procede del latin idem (lo mismo) y probablemente esta asociado con
identidem (una y otra vez). Y es que una de las caracteristicas de la imagen es que se construye al
impactar una y otra vez.

® http://es.wikipedia.org 30/ 2/ 08 12:46h.



1. DESARROLLO CONCEPTUAL

Identidem es una propuesta de una serie de obras, donde fotografia,
tipografia, pintura y el retoque digital quedan patentes en mayor o menor
medida. A la vez que se trata de un proyecto practico basado en el
concepto como mensaje, de manera que todo lo que veamos tiene una
simbologia respecto a la personalidad de los protagonistas, ya sea por la
colocacion de los cuerpos de cada uno de ellos, el color empleado para
cada cosa, la iluminacién, objetos,... Cada persona de las que hablaré
proximamente adquiere un papel a representar generado por sus
identidades respectivas, y mediante el uso del lenguaje visual
basicamente, cada una de ellos contaran quienes son, mostrando esa
parte mas particular y a su vez sorprendente de ellos de un modo

metaforico y artistico.

En algunas imagenes, como comentdbamos al principio de la idea del
proyecto, dependiendo de como se haya empleado cada técnica,
tendremos la sensacion de ver algo que nos recuerda a una pintura, en
otras veremos claramente un fotomontaje, un cartel donde todo se integra
perfectamente, o una fotografia artistica carente de sobrecarga de
recursos y elementos innecesarios para que la imagen hable por si sola.
De hecho en un retrato de caracter fotografico, el acto de un personaje
que remite su identidad mediante un simple gesto, o que la fotografia
tenga los recursos deseados en el momento de su captura, es mas que
suficiente, porque no siempre es obligatorio retocarla, aplicar texturas, o
acompanfarla de palabras o frases para obtener un resultado optimo e
impactante. La sencillez en la mayoria de ocasiones puede ser lo mas

bello que se puede contemplar.

Los personajes son personas reales de carne y hueso dotados de unas

caracteristicas que le identifican como ser Unico diferenciandose del resto.



A raiz de su manera de ser, vemos una estética, una serie de actitudes,
un tipo de tendencia en su manera de vestir, condicion social, gustos,

manias, carencias, virtudes...

Lo mas sencillo hubiera sido recurrir a la familia o a aquellos con los que
mas confianza se suele tener, pero no es lo que se pretende, no se trata
simplemente de conocer a una persona. La idea o lo que se busca, es
gue estos sujetos puedan aportar algo, extrayendo una serie de recursos
para crear un personaje, o dicho de otro modo, que una 0 varias
caracteristicas se unifiquen hacia una identidad determinada. A partir de
la seleccion de aquellos conocidos que si que destacaban en algo habia
que cuestionarse quien podria tener el perfil adecuado para representar

su identidad de la manera mas honesta posible.

En el momento que se sabe como es el individuo y la informacion que nos
puede aportar personalmente, la imaginacion empieza a recoger una serie
de datos asociandolos a su personalidad para ser exteriorizada, ya sea
con la apariencia de un animal, un ser fantastico o real, con una
escenografia, etc. La cuestion es que cualquiera que conozca a cada
una de estas personas, tengan la capacidad de reconocimiento de un
modo distinto al que normalmente estan acostumbrados. Y que aquellos

gue los desconozcan, no tengan opcion a pasar desapercibidos.

Viendo todo esto, al tratarse de un proyecto personal, se tendria que
pensar la manera de describir y por lo tanto de interpretar a cada uno de
los sujetos que mas adelante pasaremos a presentar, y esto conlleva a
gque cada cual que vea una imagen tendra un modo diferente de

interpretacion y utilizaran inevitablemente otros recursos de descripcion.
Algunos solo pueden ser representados por como son interiormente; otros

por su condicion fisica; en algun otro caso el personaje representa un

conjunto o equilibrio del exterior y su manera de ser.
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2. BASE TEORICA

2.1 CONCEPTOS Y DEFINICIONES

2.1.1. Arte

La retorica visual la entendemos como parte de los aprendizajes

inconscientes habituales de aquellos que pertenecen a nuestra cultura.

Si el aprendizaje verbal se produce inicialmente por parte de los
progenitores, y a las relaciones sociales, en el ambito visual son los media
(carteles anuncios, libros etc.), los que forman parte de nuestro medio
visual "natural" desde la infancia, igual que nuestro entorno social’. El arte
no entra en funcionamiento hasta que no reviva la complejidad expresiva
sensorial-intelectiva, y no podra adquirir su eficacia y sentido ultimo o
renacimiento, lo cual resulta fundamental no soOlo para reconocer una
finalidad a la actividad artistica, sino que también como sostiene Nelson
Goodman, nos “proporciona las bases para el concepto de la obra de

arte”.

Los autores de éste libro citan el término de arte como una actividad
humana que empieza con una sucesion de acontecimientos con el fin de
cumplir una funcion o referir un conocimiento sensible-inteligible de
cualquier realidad, a la vez que la propia nocion del arte, por lo que se
orienta hacia algin tipo de comunicacién®. Para ello las artes (pintura,
escultura, etc.) se sirven de procesos materiales-mentales, a veces

comunes y a veces propios de cada arte”.

" CARRERE, Alberto Y SABORIT, José. Retérica de la pintura.
Editorial: Catedra (Grupo Anaya, S.A.) Madrid, 2000. Pagina 23.
8 |d. Pagina 25.
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Asi, en la pintura, el cambio de expresion, los matices de color, las capas
pictéricas superpuestas, etc., vuelven a adquirir significado. En ocasiones
la incorreccion se debe a una pintura concreta, donde se exige un
recorrido de significacion profundizado en el que asisten tanto las
representaciones figurativas (signo iconico) como las representaciones

“abstractas” (signo plastico).

Un retrato pictérico denota la manifestacion iconica que reconocemos
referida a un individuo contextualmente representado y ese
reconocimiento inicial puede connotar hacia las cualidades psicologicas
del personaje, su situacion social, su atractivo fisico, sus creencias o

avatares histéricos, etc.®

Como comentabamos al principio, las cosas que conocemos en nuestra
vida cotidiana se apoyan en procedimientos retéricos (metaféricos y

metonimicos), aprendidos inconscientemente durante la infancia.

Cuando a un nifio le explicas que un ser querido ha fallecido, la manera
de explicarlo seria que “esta haciendo un viaje muy largo”. Pero el ya es
capaz de coger un objeto y transformarlo en otro, estableciendo analogias
visuales entre cosas diferentes por medio de su uso y la

contextualizacion.

Asi la retérica, como el resto del lenguaje, participa en la construccion de
la vida cotidiana dentro de nuestra sociedad, y mas que hablar de belleza
0 estética, se reflexiona sobre los instrumentos del conocimiento, en
varios sentidos: el propio conocer, el de dar a conocer, y junto a los

anteriores, el de construir.

En el &mbito del arte no faltan argumentaciones, y topicos que hablan
sobre la imposibilidad expresiva, irracionalidad e incomprensibilidad de la

° |d. Pagina 127.
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experiencia estética, defendiéndose que el arte reside en su misterio y en
su inaccesibilidad a la razon. En el caso de la retérica cuando hablamos
de elocucion, nos referimos a al lenguaje apropiado (palabras e
imagenes) para transmitir esas ideas (figuras y tropos) desviandose de la
norma en cuanto al término estética dentro del arte. De éste modo el
receptor hace conexion intelectual y emocional con la propuesta del

enunciado de lo que ve.

La aparicion de figuras y tropos dependen en cada obra o imagen, pero
no solo la retérica visual se aplica a la pintura, también es muy comdn en
el disefio y la publicidad a la hora de comunicar lo que quiere decirnos en

cada caso.

A veces nos preguntamos si la estética en el arte no ha cambiado, a
pesar de que la tecnologia haya intervenido en el significado del arte y
sus funciones™. Y aun que el arte actual se basa en estimular la relacion
entre la obra y el receptor desde la percepcion. Se establece una
diferencia de relacién entre el objeto y observador, por lo que la obra de
arte requiere mas tiempo para ser entendida y una explicacion teérica de

la misma.

Actualmente, en el mundo occidental, el empleo de signos es cada vez
mas amplio, el receptor vive rodeado de innumerables estimulos visuales,

algunos quedan en su consiente, otros como referencias inconcientes.

La mayoria de imagenes de hoy pertenecen a la contaminacion visual,
afectando al usuario y a la ciudad. Pero lo peor es cuando se publica algo
que llama la atencion del lector, de manera que se usan medios como el
acoso visual, que obliga al mero espectador a aprender algo que no sirve

para nada. Esto se puede ver en lugares tan cotidianos como un centro

10http://fido.palermo.edu/servicios_dyc/encuentr02007/02_auspicios_publicaciones/actas_diseno/ar
ticulos_pdf/A022.pdf 20/2/08 19:40h
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comercial y en las zonas mas concurridas de las urbes, como en nuestro

propio hogar.

Humberto Eco habla de una clase de estudios historicos y teoricos en los
qgue un grupo de filésofos hablan de una forma confrontada sobre la
definicion del arte y los conceptos artisticos'’. En una segunda parte se
exponen los conocimientos tedricos frente a las poéticas de vanguardia,
done ademas parece que todas las definiciones sobre arte son
suprimidas. Y la tercera parte del libro habla un poco sobre una

introduccién de la obra “La estructura ausente?”,

Segun Eco, en todo lo que el hombre descubre y realiza existe un sentido
artistico y creativo, de manera que la “creacion artistica” ha ido perdiendo
su significado y se prescinde de fijar un principio de autonomia que
distinga la obra de arte —tanto en su proceso formativo como en su

resultado empirico— de cualquier otro tipo de formas.

Para Eco, lo mas atractivo y convincente de la Teoria de la Formatividad®?
consiste en que toma como punto de partida de toda creacién artistica la
unidad de la persona humana, afirmando que en todas las actividades de
la persona dentro del arte, la intencion con la que se actlia es formativa, y

asi es como surge "la formatividad pura".

Entonces lo campos de la moral, del pensamiento y de la operatividad

fisica, ademas de superponerse llegan al extremo de confundirse, por lo

1 ECO, Humberto. La definicién del arte
Ed. Martinez Roca S.A., Barcelona 1970, 285 pp.

2 Eco, Humberto. Barcelona: Lumen. 1972.

13 Pareyson habla en la teoria de la formatividad (Pareyson, 1954) de como toda actividad artistica
es fundamentalmente normatividad de tal modo que en la obra de arte la formacion es
intencionada y prevalente, porque en este caso se forma para formar. La operacion artistica es
formativa en el sentido que se propone intencionalmente formar debido a su centralidad como
“forma que se hace”. La estética se entiende como analisis de la experiencia del arte, siendo el
estudio del hombre que hace arte antes que filosofia del arte. Su fin no es solo practico, sino
también “formativo”.

14



gue el compromiso ético debe intervenir siempre en la obra de arte, hasta
el punto de que "el arte comprometido” sea considerado como la mas

elevada manifestacion artistica.

En el capitulo IV de éste libro, se habla sobre los limites de la estética,
donde en la filosofia del Arte de Ledn Bopp es criticada, y el plantea
convertir lo cualitativo en lo cuantitativo de una manera objetiva, sin
preocuparse de como se organizan los elementos en la obra, sino de
cuantos valores se reunen en ella: tendencias activas (movimiento,
fuerza...), afectivas (tristeza, placer...) o intelectuales (realismo, misterio,

ironia...).

Finalmente se trata el problema de la definicion general del arte,
especulando sobre la idea de "la muerte del arte”, lo cual no significa fin o
terminacion historica, como interpreta Croce, mas bien de modo dialéctico
quiere decir (disolucion-resolucion), lo cual significa que el arte muere

continuamente, para asumir nuevas formas (renovacion).

2.1.2. Disefio grafico.

El disefio comenzd a existir en el imaginario popular a partir del momento
en que algunos disefiadores adoptaron la modalidad comunicativa de los
media para difundir sus trabajos'®. En realidad, los disefiadores no
hicieron nada mas que lo que venian haciendo los modistos desde que
existe la alta costura y, de ese modo, dejaron de estar ocultos como parte
integrante del proceso productivo para hacerse un hueco en la sociedad
de masas y el espiritu de la época. No es extrafio, pues, que la otra gran
confusién en relacion al disefio venga de su asimilacion con la moda. Eso
sucedia en torno a 1980.

Algo similar ha ocurrido en las ultimas décadas en la relacion con el arte,

aunqgue en ese caso el camino haya sido inverso. Desde la Documenta de

14 http://dialnet.unirioja.es/serviet/libro?codigo=296179 9/ 1/08 20:00h
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Kassel de 1987, el disefio, o mejor dicho, algunos disefiadores y sus
obras vienen siendo acogidos en las manifestaciones artisticas de mayor
prestigio, en un esfuerzo del mundo y la institucion del arte para abrirse a

los nuevos medios de "expresion artistica”.

En una de las reflexiones del disefiador, artista y tedrico Tomas
Maldonado™ sobre la gran importancia del disefio en la sociedad, nos
dice que el diseiio forma parte de un discurso mucho mas amplio que
nosotros habiamos heredado de la tradicion idealista y romantica que
decia que el mundo de la industria no era cultura. Entonces era necesario
constatar que la cultura no estaba solamente en el arte o la literatura sino
que también el producir objetos de uso tiene una valencia cultural. Sin
aislar el arte, sino relacionarlo con el disefio industrial, al disefio de
productos y al mundo de la comunicacion. Pero como mas adelante
afirma el reconocido disefiador grafico Yves Zimmer, de todas las ramas
del disefio, mas que el disefio industrial, es el grafico el mas cercano al

arte, por entre tantas cosas la utilizaciéon de simbolos, tipografia,...

Los eventos nacionales e internacionales en torno al disefio en su sentido
mas amplio se multiplican sin pausa'®. Asi, ferias, exposiciones, museos,
encuentros y celebraciones de toda indole son cada vez mas frecuentes.
Pos su parte, las ciudades de muchos lugares del planeta compiten para
autonombrarse capitales del diseiio o para dedicarle un mes o una
semana en su calendario cultural. Ademas, el numero de cursos
especializados y de escuelas de disefio privas o publicas esta creciendo
de forma espectacular y finalmente hasta en los ligares mas ocultos de
nuestra geografia, toda familia que se precie cuenta por lo menos con un
comensal futuro disefiador. A esta situacion le corresponde una demanda
de disefio y creatividad cada dia mas consistente, tanto por parte de las

industrias e instituciones como por parte de la sociedad en general. Esto

' www.clarin.com/diario/2007/11/28/sociedad/s-04201.htm 12/ 6/ 08 18:39h
16 Pierluigi Cattermole. “Editorial Experimenta”.Experimenta/ 58. Pag. 5.
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delinea un escenario en el cual el disefio, en cierto sentido, parece
convertirse en un estilo de vida y en una de las profesiones mas
difundidas del nuevo siglo. Una profesion liquida que, mas alla de sus
ambitos profesionales, se expande en multiples entramados y direcciones
que abarcan desde las joyas hasta el multimedia. Del food design al textil
o la artesania, e incorpora nuevas férmulas empresariales o de
autoproduccién. Sin embargo a esta aparente buena salud de la profesion
le corresponde una profunda crisis de su perspectiva ética y social. Frente
a unas cuantas piezas de buen design del siglo pasado (y de éste)
destinadas a durar en el tiempo y a seguir comercializandose durante
muchos afios, hoy tenemos una gran cantidad de ofertas que se renuevan
perversa e implacablemente, y cuyo destino mas probable es el de caer
en el olvido con la misma rapidez que las modas mas superficiales. Y
cuando muchos disefiadores jovenes y menos jovenes proyectan y re-
proyectan cosas que no van a ninguna parte, se vuelven participantes de
un eterno “juego de silla” en el que para estar hay que seguir dando
vueltas sin parar. Asi, al igual que los cazadores del ultimo libro de
Zygmunt Barman (Modus Vivendi, Infierno y utopia del mundo liquido),
“en lugar de vivir en direccién a una utopia”, como lo hacian con cierto
optimismo los maestros del pasado, a los disefiadores de nuestros dias
“se les ofrece vivir dentro de una utopia (...) en un tangible aqui y ahora”.
Es la triste paradoja de una época de creciente exhuberancia creativa y
de gran protagonismo del disefio en la que de todas maneras sigue
primando la visibilidad y la vision mediatica tanto sobre las formas como

sobre los contenidos.

2.1.3. Imagen Digital.

En un texto del profesor y doctor José GOmez Isla nos aporta sus

reflexiones sobre la relacién entre la imagen digital y la fotografia.'’

M http://www.ucm.es/info/univfoto/num1/pdf/hibridas.pdf 4/ 4/08  17:55h
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Nos comenta que el proceso optico es el registro de lo real y lo necesita la
fotografia digital aun que esté manipulada, lo que conlleva a hacer una
clara diferenciacion entre la fotografia tradicional y el fotomontaje virtual,
dejando claro que en la fotografia documental no se puede manipular tras
su obtencion deseando un resultado éptimo como el de una imagen que

no ha sido tratada.

En el fotomontaje clasico, el hecho de que se notaran las imperfecciones
del montaje no importaba, (la falta de integracion visual entre los diversos
elementos que componian la imagen) siempre que se justificara en cuanto
a que la intencion de la imagen fuera esa, no obstante el falseamiento era
mas que evidente y es imposible de engafar al espectador por mucho
gue el resultado sea profesional, ya que siempre hay un minimo detalle
gue a aquello que estamos viendo.

En la fotografia digital, las nuevas tecnologias ofrecen resultados
actualmente que antes ni se imaginaban. Ahora ya se ven los recortes
inevitables, por lo que cada tratamiento se puede suavizar integrdndose a
la perfeccion y por lo tanto ocultando el proceso de manipulacion. Esto
permite que las imagenes digitales trabajadas con el ordenador, parezcan

inquietantemente reales a pesar de esa segunda génesis virtual.

Pero ante esto, no tenemos que olvidarnos que la fotografia digitalizada
permite la manipulacion de la imagen convirtiéndose en otra cosa que ya
no es fotografia pura. A partir de estos sucesos se llega a reflexionar
sobre si el arte digital tiende hacia un nuevo pictorialismo. Entonces hay
que llegar a la concusién sobre que si por el hecho de que la fotografia
digital puede enfocarse hacia una pintura hiperrealista, sin olvidar que la
propia fotografia ha sido en muchos casos el referente para la elaboracion
de una obra de tal caracter fotografico, por que no darle la vuelta a la
tortilla y, en lugar de ocultar los montajes (o fotocollage) para que la foto

parezca mas creible, se podria manipular la imagen en sentido contrario
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para suprimir la apariencia fotografica como tal, adquiriendo una imagen
gue oculta precisamente su propia condicion fotogréafica para parecerse a

otra cosa hibrida totalmente diferente.

Lo més importante es, al margen de la herramienta utilizada, poder contar
lo que se quiere trasmitir sin importar la naturaleza del procedimiento
empleado. Para ello lo mejor es un medio "hibrido" como es el digital,
poniendo a nuestro alcance todas las ventajas y facilidades de los medios
de produccién tradicionales y que, a su vez, se separa de su naturaleza

técnica precisamente todas las debilidades de sus antecesores.

El problema es que la imagen digital sigue pareciendo real, sin embargo a
finales del XIX, la fotografia queria parecerse a toda costa a la pintura,
para dotarse de una cierta artisticidad que le era negada
sistematicamente por su exceso de realismo. Entonces hoy se tiene
dudas en cuanto a que el medio digital mediante un proceso de
ocultacion, puede que pretenda parecerse a otra disciplina para intentar
ganarse de esta forma su condicion de artisticidad al igual que en su dia
sucedio con la fotografia.

2.1.4. Disefio y fotografia.

Por otra parte, en cuanto a la incorporaciéon de la fotografia en el disefio
grafico, cuando hablamos de los recursos empleados para este proyecto,
tenemos que tratar con una serie de disciplinas paralelas y componentes
indispensables, desde la fotografia y su manipulacion con los medios
digitales hasta la incorporacién de la tipografia y el tratamiento del color
como lenguaje visual®.

Hay dos areas principales en las cuales los disefiadores trabajan con los
fotégrafos y con la tipografia: la edicion y la publicidad. Algunas de las

18 Biblioteca del disefio grafico. Editorial: Blume, Naturart, S.A.Barcelona, 1994
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tareas y habilidades que se requieren para cada una de estas areas son
las mismas. Pero podemos preferir una fotografia en lugar de una
ilustracion, dependiendo de la demanda del cliente y para donde se vaya
a exponer. No obstante hay ocasiones en las que solo la fotografia
funciona realmente bien, siendo el método mas sincero de justificar la

presencia de un lugar, persona o producto.

Una fotografia tiene autoridad, aun cuando la realidad que describa sea
idealizada y su funcién basica es ratificar nuestras ilusiones. Pero el
fotégrafo se tiene que encargar entre otras cosas, de sorprender y
estimular la experimentacion, ya sea por el hecho de arriesgarse a hacer
algo que nunca antes habia hecho, con lo cual se pueden obtener

resultados espectaculares, o con la reinvencién de un estilo.

El objetivo de un director de arte de una agencia es distinto, seria usar la
imagineria visual de la que disponga para comunicar un mensaje lo mas
directo posible, organizando un presupuesto y asegurarse de lo que anda
buscando para el tipo de trabajo, si es mejor una fotografia de encargo o
una de archivo. Las fotografias de archivo son perfectamente adecuadas
para trabajos sencillos y son de menor coste que encargar trabajos
originales. Pero los directores artisticos son mas exigentes, y prefieren
acompanfar a un fotografo al sitio elegido para supervisar cada detalle
antes de comprar una foto de archivo. El problema basico de encargar
cualquier tipo de fotografia es la dificil decision de lo que se quiere, y a
menudo exige un equipo grande de profesionales formando una amplia
cadena creativa, lo cual hace pone en peligro al producto final, por los

errores que pueden aparecer.

2.1.5. llustraciéon

La ilustracibn como medio de comunicacion en el disefio grafico puede

ser como un medio en si misma 0 como recurso para ser aplicada en
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proyectos que van mas alld en su espacio convencional’®: desde la
portada de una revista hasta el eje grafico sobre el que se sustente una
coleccion de moda urbana, pasando por vinilos o papeles pintados para
decoracion y carteles, en una gama que abarca desde el grabado hasta el
collage, y es que hoy en dia los continuos progresos tecnolégicos han
hecho posible una variedad extraordinaria de modalidades de trabajo que
hoy puede reproducirse con garantia de éxito. Actualmente, uno de los
problemas en el mundo de la ilustracion es que hay una gran divergencia
entre ilustradores y disefiadores y aqui es donde encontramos una

diferencia:

El papel del disefiador, cuando encarga ilustraciones destinadas a la
publicacién, puede variar enormemente segun la naturaleza de la
mencionada publicacion y el estilo y contenido de la ilustracion que se

solicita.

Que un ilustrador sea bueno o no, no solo depende de su calidad gréfica,
sino también por que resulte apropiado para el tema con el que se va a
trabajar. Pero generalmente se puede percibir hasta qué punto un
enfoque especifico coincidira con una historia determinada, sin olvidarnos
que hay algunos temas especialmente sensibles y dificiles de convertir en
ilustracion. Por ejemplo, un articulo sobre el abuso sexual a los nifios
necesitaba una imagen impactarte, pero también un mensaje

esperanzador mas que deprimente.

En las décadas de los cuarenta y cincuenta, muchos disefiadores y
directores artisticos hacian sus propias ilustraciones y eran ilustradores
muy respetados por derecho propio, como por ejemplo Tom Eckersley,
Marvin Kurlansky y Milton Glaser. A menudo se ven malos ejemplos de
ilustracion o, lo que es igualmente malo, buena ilustracion arruinada por

una tipografia inadecuada.

19 Biblioteca del disefio grafico. Editorial: Blume, Naturart, S.A.Barcelona, 1994
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La ilustracion ha sido situada entre medias del arte y el disefio. Sin ser
considerada totalmente en el campo del disefio, tampoco es apreciada

como creacion de arte.

La creacion de una imagen de arte, por mucha creatividad y libertad del
artista reflejada, en el momento que va destinada a un fin de reproduccion
como producto de un encargo, pierde su valor aungque su realizacion sea

la mejor, de modo que pasa a ser una ilustracion.

La ilustracion comercial, reproducidas en medios desde el cartel a la
revista son inevitablemente expuestas en la comunicacion visual de la
sociedad actual. El estado de la ilustracion en la actualidad se caracteriza
por la personalidad del autor, y el concepto en su mas puro estado.

Muchos disefiadores son habiles en el terreno de la ilustracion, para
dedicarse al mundo del disefio, el cual tiene salidas profesionales, pero a

la vez disfrutando de la creacién artistica.

2.1.6. Tipografia.

Uno de los elementos pertenecientes al disefio grafico, que puede
indudablemente puede convivir junto a la ilustracion es la tipografia.

Se entiende como tipografia “el arte de imprimir”, y aunque a veces sea
considerada como cenicienta del mundo del disefio, asi como la
fotografia, el cine o la ilustracién, no habria que subestimar la importancia
de la tipografia, ya que es la manera de traducir la palabra hablada a la
pagina impresa®’. Su funcién es comunicar ideas, historias e informacién
a través de todo tipo de medios, desde billetes de autobus, etiquetas de
ropa y sefiales callejeras, hasta carteles publicitarios. En el medio urbano,

20 Bihlioteca del disefio grafico. Editorial: Blume, Naturart, S.A.Barcelona, 1994

22



estamos completamente rodeados por el lenguaje, de manera que los
mensajes han penetrado hasta tal punto en nuestras mentes que hacia
finales del siglo XX estamos acostumbrados a leer e interpretar imagenes
por lo que nos resulta practicamente imposible imaginar un mundo sin

tipo.

La tipografia como método de traducir palabras a imagenes ha existido
durante miles de afos, desde los dibujos rupestres donde el simbolo se
utilizaba para contar algo a los jeroglificos para registrar y recordar

sucesos e historias.

Con la creacion y evolucion de los alfabetos, la tipografia se desarrollaba
cada vez mas, gracias al trabajo de las 6rdenes religiosas que llevaban
libros de registros. Uno de los sucesos mas significativos en la historia de
la tipografia se produjo con la invencién de la impresion con tipos
movibles en el siglo XV, y a raiz de esto, conforme aumentaba la
alfabetizacién, mayor era la demanda de materiales impresos. Entonces
nacié el oficio de tipégrafo, el cual creaba familias de tipos, talladas en
madera o fundidas en metal, que se empapaban de tinta y después se

trasladaba al papel.

Méas tarde, los métodos de impresibn mas avanzados como la
fotocomposicion, llevaron a experimentar con el disefio tipografico hacia
una apariencia mas definida y fluida de los sesenta. En la década de los
ochenta, con el nacimiento del disefio por ordenador, pioneros como

Neville Brody crearon una nueva manera de componer tipograficamente.

El trabajo del tipégrafo consiste en comunicar ideas y emociones y sus
herramientas incluyen alfabetos de distintos tipos, y cada vez mas, un
ordenador. El debe saber qué determinados tipos dispararan reacciones y
emociones predecibles. Por ejemplo, si observamos un tipo fluido y

caligrafico se asocia instantaneamente con la ficcion romantica, la era
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victoriana o con lujosas cajas de chocolate. En cambio tipos sencillos,
bien explicitos, se encuentran con frecuencia en carteles politicos y en
publicidad para las industrias de la construccion y de productos

manufacturados.

Uno de los mejores atributos del buen disefiador es su comprension de
como piensa la gente y de como responden a las imagenes
representadas por tipos, y por lo tanto el tipografo al igual que el
disefiador, tiene que ser capaz de saber cuales son los requerimientos de
un cliente y conocer sus productos, para saber que es lo adecuado ante
estas demandas. Ademas ha de tener la suficiente capacidad de atencion
a los pequeiios detalles, ya que son trabajos muy minuciosos y precisos y

es ahi donde radica la importancia del resultado.

El debate acerca del disefio tipografico se ha centrado, tradicionalmente,
en la aparicion de la tipografia en relaciéon con el mensaje?’. Se ha
analizado principalmente la estética y las consideraciones técnicas, como
la gran seleccion de fuentes, jerarquias, organizacion espacial, reticulas y

estilo.

La tipografia es esencialmente lenguaje visual, y es extrafio que el
lenguaje y la tipografia se ensefien en sitios situados fuera del sistema de

ensefianza y escuelas de disefio.

En las universidades se ensefia antropologia, linguistica, desarrollo del
lenguaje, idiomas vy literatura. No obstante, la tipografia es al lenguaje lo
gue los mapas a la geografia, las partituras a la musica y el algebra a las
matematicas. Es de vital importancia que los tipografos empiecen a
comprender los rasgos del lenguaje al mismo tiempo que aprenden los

convenios para su notaciéon y los procesos técnicos para su reproduccion.

2 BAINES, Phil / HASLAM, Andrew. Tipografia. Funcién, forma y disefio. Ediciones: G.Gili, SA.
CV, México, 2002.
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El libro Tipografia. Funcién, forma y disefio®®, nos muestra definiciones
potenciales de la tipografia entre pequefios grupos de estudiantes de

disefio grafico y de esta disciplina:

“La arquitectura de las ideas y de la elaboraciéon del lenguaje”, una
definicion que revela el papel de la tipografia en la construccién de la
narracion, creando espacios intelectuales a través de los que el lector

puede desplazarse.

“El modelo de la experiencia”, una definicion que incide en la idea de que
la forma del mensaje influye en la interpretacion del contenido por parte

del lector.

“El manejo de las letras”, pone el énfasis en la capacidad organizadora

del tipografo y alude a la creacion de la estructura.

“El motor del aprendizaje”, incide en la idea de que la tipografia permite y

facilita la lectura y la escritura.

“Una prolongacion formal de la memoria”, subraya el papel de la tipografia
en la documentacién y la conservacién de ideas, lo que permite la

reflexion.

“Pintar con palabras”, considera la tipografia como un arte expresivo en el
gue el contenido emocional de las ideas se refleja en la manipulacién de

la forma de las palabras.

22 1d. Pagina 7.
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2.1.7. El color.

El lenguaje visual es el codigo especifico de la comunicacion visual; es un
sistema con el que podemos enunciar mensajes y recibir informacion a
través del sentido de la vista®®. Es algo cotidiano que nos rodea y con lo
gue entramos en contacto todos los dias de nuestra vida. Se ha utilizado
como vehiculo de comunicaciéon a lo largo de la historia, la enorme
cantidad de mensajes que hoy se transmiten con este sistema de
comunicacién, debido al desarrollo tecnolégico que ha tenido lugar en las
sociedades occidentales desde los afios sesenta; y cada vez que la
tecnologia evolucione, el lenguaje visual también lo hara. En definitiva,
cualquier persona que viva en una sociedad dominada por los medios de
comunicacioén iconica deberia saber mediante el lenguaje visual que es lo
gue se debe transmitir con un mensaje visual y lo que realmente se

transmite.

Consideramos, al igual que lo hace Maria Acaso Lopez-Bosch entre otros
gue uno de los elementos mas importantes en el arte y el disefio
es el color. Se trata de una herramienta visual cargada de informacion,
por lo que constituye uno de los recursos mas importantes para transmitir

significados a través del lenguaje visual.

Debemos saber que existen basicamente dos tipos de colores: los
colores-pigmento, que son los colores tratados como materia tactil,
formados por la suma sustractiva de los colores primarios que dan lugar al
negro (ausencia de luz). Este tipo de colores se suelen emplear para la
reproduccion de las ilustraciones de libros. En cambio los colores luz, son
aguellos suceden por la mezcla aditiva, mediante la mezcla de el rojo,

azul y verde se produce el blanco.

3 ACASO LOPEZ-BOSCH, Maria. El lenguaje visual. Editorial: Paidés Ibérica, S.A. Barcelona,
2007.
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Los infégrafos, fotégrafos, los directores de cine y video trabajan siempre
con colores-luz. En cambio los escaparatistas, pintores, los disefiadores

graficos entre otros suelen trabajar normalmente con colores-pigmento.

El color tiene un alto nivel de capacidad comunicativa a diferencia con
lenguajes como la forma, por lo cual hoy en las imdgenes publicitarias

consigue transmitir significados sofisticadamente concretos.

A continuacion mostramos una relacion entre color y los significados con
los cuales van asociados:

- Rojo: sexo, poder, lujo, sangre, violencia

- Verde saturado: naturaleza, dinamismo. Verde militar: autoridad, caza
- Amarillo: original, verano, sol

- Naranja: energia, Asia, verano, sol

- Marrén: naturaleza, chocolate, guerra

- Blanco: pureza, nieve, navidad, neutralidad

- Negro (ausencia de luz): muerte, gama mas alta del lujo

- Azul: ligereza, frialdad, agua, autoridad, seguridad, masculinidad

- Rosa: femenino, dulzura

- Morado: magia, veneno, tortura

El contenido simbdlico va ligado siempre a los productos visuales, ya
sean informativos, comerciales o artisticos, y va alternando segun el
mensaje que se pretenda emitir. Por ejemplo, mientras que en las
sociedades occidentales el negro se asocia en muchos casos a la muerte
y es el color oficial del luto, en las culturas orientales el blanco es el tono
que se asocia con el fallecimiento. En disefio gréfico, por ejemplo, el
contraste visual, se utiliza para facilitar una buena identificacion, de modo
que los rétulos y la identificacion con las marcas llegan hasta el
espectador mediante colores facilmente reconocibles, como el negro
sobre blanco, o el amarillo junto al rojo, y esto se suele emplear

habitualmente con las marcas comerciales.
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- Los colores que mejor se ven, son la combinacién del blanco y el negro.

- Los colores que mas cuestan de percibir, son el amarillo con el blanco.

Segun el estudio de las asociaciones psicolégicas del cromatismo en el
arte, el disefilo y la publicidad concretamente, podemos ver los

significados con los que se suele comparar los colores:

Rojo: fuerza, pasion, cercania, calor, sangre, ira, sexo, urgencia
(ambulancia).

Produce atraccion infantil hacia el rosa.

Azul: cielo, agua, limpieza, estabilidad, integridad, mineral, fresco puro,

confianza, opresivo, serio, salto asegundo plano.

Amarillo: el mas brillante, el mas visible, sol, luz, trigo, naturaleza, calido,
alegria, energia, electricidad, primavera (verdoso), enfermedad, vejez,
con el blanco y tonos pastel (mala combinacién), maximo contraste con el

negro.

Verde: primavera, eucaliptos, huerta, mar y algas, camuflaje, militarismo,
navidefio (junto al rojo), eléctrico (con % de azul), limpieza fria y
refrescante, lujo, calidad (oscuros).

Naranja: vibrante, vivo y claro, sol (sobre cielo), juvenil, calido y fresco,

exoético, fresco y sabroso, otofial, afiejo y tradicion (tonos oscuros).

Morado: absorbente, realeza, victoriano, iglesia, intelectualidad,
excelencia y alto rango, dramatico y teatral, joven y sofisticado, muy
legible sobre el blanco, espiritual (tonos claros), roméantico y femenino por

su alejamiento del rojo.

28



Marrén: Campo y tierra, planeta, otofio, cereales, corteza de pan,
tranquilidad rustica, tiro, caza y pesca, buena salud, nostalgia, antiguo,
bronce, historicidad, riqueza (junto al azul), apagado y mortecino (junto al

gris), vigor y fuerza (junto al blanco).

Escala de gris (maximo contraste):
Blanco = pureza.

Fondo negro= desconocido.
Fondo blanco= conocido.

Gris oscuro = elegante.

Los grises = conservadores, seriedad y tradicion.

Sin olvidar la importancia del tono empleado de cada color pues pueden
intensificar o atenuar los significados asociados al color, incluso en algin

caso lo puede cambiar.

Los colores vivos: Animacion, felicidad, juguetes infantiles, taxis,
logotipos, entornos de gran consumo y fuerte competencia (tonos muy
fuertes), cosmética (en el envase, no en el producto).

Colores tierras: masculino (rojo y negro), robusto y sélido, mortecinos y

apagados, época, pasado, musica clasica, tradicién, primitivismo.

Colores pastel: color + blanco o gris, femenino (minimo contraste),

dulzura, suavidad, sofisticacion con aspectos agrisados.

En cuanto a la herramienta de iluminacién, se transmite significado desde
dos niveles. El primer nivel se refiere al tipo de iluminacién que elige el
autor para el contenido intrinseco del propio objeto y que se utiliza en las
representaciones bidimensionales, tanto estaticas como en movimiento,
mientras que en el segundo caso hablamos del tipo de luz que se utiliza

para iluminar un objeto desde su exterior, como ocurre en los productos
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tridimensionales, pero en ambos casos los criterios de seleccion de
reducen a:

- Tipos de fuente: natural o artificial.

- Cantidad: claves altas o claves bajas.

- Temperatura: caliente o fria.

- Orientacion: a favor de lectura, a contra lectura, picado o contrapicado.

En cuanto a la luz, hay que decir que tanto la natural como la artificial
transmiten diferentes mensajes: mientras que la luz artificial se relaciona
con lo interiorista y lo urbano, la luz solar esta mas relacionada con la
naturaleza y el exteriores. Los pintores romanticos solian utilizar en sus
pinturas este tipo de iluminacion cercana a la realidad. En otros caso la
luz puede mostrar distintos significados por la temperatura calida
(proteccion y relajacién), por el contrario, las iluminaciones azuladas
provocan frialdad, incluso soledad como la de los aislados personajes

urbanos del pintor Edgard Hopper.

El sentido de orientacién de la luz en el caso que vaya de izquierda a
derecha, siendo esta la direccion de escritura de los paises occidentales,
producira sensaciones positivas. Y en el caso contrario y se enfoca a
contra lectura, la luz dirigida de derecha a izquierda provoca sensaciones

negativas.
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2.2. REFERENCIAS.

Antes de describir todo el desarrollo conceptual de cada una de las
imagenes, es necesario hablar de las referencias. Para ello tendremos
gue ver las reflexiones y recursos con los que trabajan determinados
disefiadores graficos, ilustradores, pintores y fotografos dentro del ambito

del arte y del disefio (en mayor o menor medida).

El uso de la tipografia y el color como lenguaje visual, el retoque
fotografico, y la imagen digital son algunos de los conceptos comentados
y extraidos de libros, textos, revistas, y como no, tendriamos que
mencionar la importante influencia de Internet, donde textos e imagenes
encontrados en blogs?*, aportan mucho para completar muchos
conceptos tedricos, y encontrar informacion sobre autores y sus obras,

etc.

2.2.1. Conexiones y diferencias entre arte y disefio

Empezaremos hablando de Arte ¢? Disefio, uno de los libros de Anna
Calvera, profesora de Estética, Historia y Teoria del Disefio en la
Universidad de Barcelona. Es investigadora, conferencista y autora de
varios libros y articulos publicados en varios paises®.

En este libro se hace una reflexion sobre la problematica de la relacion
gue mantiene el disefio con el arte, en especial el disefio gréfico.
Entonces para saber si es posible esa convivencia, veremos junto a la
aportacion de Anna Calvera, los puntos de vista de diversos profesionales

de distintas, tendencias, especialidad, paises, etc.

4 Sitio web que se actualiza periédicamente y recopila cronolégicamente articulos de autores,
imagenes,...

% CALVERA, Anna. Arte ¢? Disefio: Nuevos capitulos en una polémica que viene de lejos.
Editorial: Gustavo Gili, S.A. Barcelona, 2003.
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Algunos disenadores, los que pertenecen a generaciones intermedias, en
su momento compartian el disefio ligeramente con el arte, la moda, la
decoracion o la artesania y prefieren aceptar la relaciéon entre disefio y
arte porque ya han asimilado su relacion.

Cuando el que impone las condiciones y los objetivos es el disefiador,
empiezan a notarse las diferencias. Pero aunque tengan un punto de
partida artistico, el auto encargo no tiene por que responder a una

necesidad de expresion por parte del disefiador.

La demanda de artisticidad a los disefiadores, ha sido una practica
adoptada por empresas importantes mucho antes de que aparecieran los
especialistas o profesionales, y de este modo han conseguido ser lo
suficientemente reconocidos socialmente. Que un simple disefiador puede
firmar y no se tenga la necesidad de recurrir a un artista famoso, es lo
anico que ha cambiado en relacién con el pasado, lo cual no tiene por que
alterar los procesos de produccion y comercializacion que se emplean en

el disefo.

Lo propio del disefio, segun las cualidades que tiene que tener un
producto era unir el valor de utilidad y satisfaccion y a su vez encontrar
su correspondencia en una unica sintesis segun la teoria y practica del

disefio desde siempre.

Para que realmente se viera la necesidad del disefio, la sociedad tenia
que rechazar un producto hecho por el nuevo orden econdémico y la
Industria. En éste caso el disefio tenia que cumplir con una misién
estética, donde se incorporaria al proceso productivo. Luego se buscaba
la belleza idénea, para que un producto funcionase lo suficiente, sin tener

que llegar a los conceptos estéticos del arte.

El funcionalismo ademas de ser un método de disefio, es también una

concepcion estética propia, y su objetivo consiste en establecer un canon
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de belleza y mostrar el camino para alcanzarlo con garantias de éxito. No
obstante, después de la Il Guerra Mundial se complicé la comprensién
estética del disefio y en el caso del disefio grafico algunos ilustradores se
dedicaban a realizar grandes carteles pictoricos muy llamativos y eficaces

en tanto que parecian anuncios.

Al irse separando la reflexion estética del disefio, cualquiera que fuera el
tipo de preponderancia formal de una propuesta de disefio era
comprensible si se explicaba comparandolo con el arte, el cual estaba
aceptado por el gran publico. Por lo que el disefio consiguié hacerse un
hueco en la vida cotidiana y en la cultura de masas como referente “high”

(caracterizacion de grupos sociales).

Unas palabras de un critico extraidas de una publicacion digital: “El
disefio se ha convertido en el vehiculo estético de masas: frente a eso, el
arte opera como resistencia (...) Pensar el arte es resistir al disefio en

cuanto a vehiculo favorito de la industria de la vision”.

Segun aclara Bruno Munari, tanto el arte como el disefio son actividades
gue cambian continuamente en el tiempo segun las relaciones que tienen

en el momento historico en el que actuan.

Aqui podemos ver algunas relaciones entre la funcién del artista y el

disenador.

Mientras que el artista trabaja de modo muy personal, con un estilo Unico
y sin preocuparse porque el gran publico le comprenda, siendo que el
valor artistico ha ido desapareciendo con el paso del tiempo. El disefiador
(objetivo, racional y logico), se preocupa mas de producir de la mejor
manera objetos corrientisimos de gran consumo para atraer a un publico
consumidor que debe notar que se ha pensado en sus necesidades,

mediante una estética creada para vender (estética de la l6gica).
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El artista se arriesga a que el publico no acepte la obra de arte por el
mensaje que suele trasmitir (filoséfico, social, politico, religioso, moral,
etc.) En cambio el disefiador debe preocuparse de que el mensaje del

objeto sea comprendido para que la gente pueda usarlo.

Otra gran diferencia entre el artista y el disefiador, es que el primero
emplea la fantasia (aunque no siempre recurre a ella), mientras que el
disefiador emplea la creatividad (dependiendo del tipo de disefiador) sin
saber que forma tendra el objeto que esta realizando hasta que no se
resuelve y armoniza creativamente todos los componentes del problema.

En cuanto a la belleza de un producto, Munari afirma que cuando alguien
compra un disefio, no suele entender la belleza del producto, simplemente

lo compra por que le gusta.

Para Yves Zimmermann, los puntos de partida de la obra de arte y la

obra de disefio son distintos, con diferentes funciones y finalidades.

Para empezar, nos habla sobre el trabajo del pintor que dio lugar al
concepto del disefio como si el disefio se tratara de una evolucion del
arte. Cuando a mediados del siglo XIX como sustituto del lienzo aparecio
el cartel considerandose como “arte libre”, (obras en reproduccion sin
ningun tipo de briefing ni encargo de un cliente), entonces el disefio dio
lugar a especialidades segun los requerimientos de la sociedad, la
industria y el comercio”: el disefio industrial (objetos de usos diferentes) y
el disefio textil (tejidos de todo tipo) y el disefio grafico (signos e
imagenes). Este Ultimo es el que expresa en todas sus obras de manera
mas evidente la relacion entre arte y disefio por el uso similar en ambos
casos de colores y signos de todo tipo como medio de expresion y

significacion.
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Se continuaba disefiando y reproduciendo el cartel para eventos
culturales (de nuevo el cartel como sustituto del lienzo) sin mostrar
elementos tipicos del disefio grafico como: un packaging, una imagen

corporativa o un logotipo, y se preferia por la libertad que desempefiaban.

Una vez aparecieron los objetos de disefio, es cuando empezé a tomar
importancia el disefio en la sociedad del momento presentandose en los
medios de comunicacion y se convirtio en tema de conversacion social,

por ser algo distinto a lo que el publico estaba acostumbrado.

La palabra disefio empezé a utilizarse cotidianamente para todo, de tal
modo que con el tiempo adquirid una connotacion negativa, peyorativa,

incluso incrustada en el &mbito de la politica.

Un proyecto de disefio presupone siempre un encargo mediante la
elaboracion de briefing en el que exponen las exigencias con las que
debe cumplir un disefio, de manera que no trabaja para si mismo, Sino
para personas o0 empresas que tienen la necesidad de crear un objeto, un

producto o una imagen de algun tipo.

Otra de las cosas en las que el artista y el disefiador se diferencian es que
el disefiador reproduce en serie, haciendo copias exactas al modelo
original. El artista hace obras Unicas.

En el disefio, a diferencia de una obra de arte, al quedar insertado en un
mercado de diferentes sexos, culturas, habitos...competird con otros
mercados dirigiéndose al mismo tipo de receptor o consumidor teniendo
en cuenta que los productos de un determinado segmento de mercado

suelen compartir ciertas tipologias de signos.

Otro autor que habla sobre la compleja relacion entre arte y disefio es

Rubén Fontana, dejando claro ya de antemano que el disefio no es arte,
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puesto a que en la solucién de un trabajo de disefio y en la solucién de los
problemas que se plantea cualquier modo de comunicacion, se aplica el

ingenio, la innovacién y la abundante cultura visual estética.

En el disefio la comunicacion no va subordinada a la personalidad del
autor sino a sus capacidades profesionales para innovar creando
identidad sin alejarse de lo convencional. La distancia definitiva entre
disefio y arte surge entonces de la necesidad de pensar el disefio como
una forma objetiva siendo una actividad social que se desarrolla con
mayor eficiencia de manera colectiva, empezando a pensar en sus
aspectos formales solo cuando la base del problema que plantea el
proyecto es comprensible. Asi como en los casos del disefio de una
imagen corporativa aplicada a las sefales de seguridad vial y a las
seflales que indican algin tipo de instrucciébn, vemos una clara
funcionalidad en cuanto al mensaje (tipografia) y poco a poco va
adquiriendo también una funcion estética.

En el arte, si lo desea el artista, se puede romper con todos los
condicionantes y no esta obligado a responder a la utilidad funcional que

tiene el disefio.

La dependencia existente entre el arte y la comunicaciéon masiva se fue
modificando con la aparicion de los distintos modos especificos
desarrollados a través del tiempo, por lo que hoy el arte puede actuar
libremente de acuerdo con los intereses estéticos de quien lleve a cabo su

ejecucion.

André Ricard, bajo su criterio entre la relacion del arte y el disefio, nos
comenta que como consecuencia de la revolucién industrial a la vez que
surgen los movimientos pictoricos, llega el disefio, para mejorar y facilitar

la creatividad que ahora necesita la industria para sus productos.
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Desde las teorias de las Arts & Crafts, que consolidan la importancia
espiritual, y estética del trabajo manual, hasta el Espirit nouveau y su
object unique o la Bauhaus, que lucha por integrar el orden social en la
nueva sociedad industrial, apoyaron a la nueva creatividad “el disefio” que

los nuevos tiempos precisa.

El disefio tiene que asumir que la artesania era ese arte proximo que

daba forma al entorno objetual de lo cotidiano.

La funcion asignada de un producto dice que tiene que estar bien
disefiado, con unas cualidades coherentes donde nada sobra y nada falta.
Realizado con los minimos medios y la minima complejidad estructural,
alcanzan la perfeccion funcional y la belleza. Hay algo en ellos que los
distingue de los demas. Tienen una tal consistencia formal que resulta
dificil determinar en qué momento la funcion se hace estética o la estética
se hace funcién. Eso es precisamente lo que ha de lograr el disefio.

Algo muy similar pensaba Bruno Munari, y es que lo propio de las cosas
atiles que el disefio crea es satisfacer necesidades practicas del mundo
real y cotidiano, con lo que el disefiador hace lo posible por comprender
los problemas de aquellos para quien esta creando, ofreciendo soluciones

adecuadas a cada situacion, esto es algo que le diferencia del artista.

Es dificil determinar en qué medida arte y disefio se influencian, ya que en
cada época, en cada tiempo histérico ambas disciplinas encuentran su
inspiracion, no solo el uno en el otro, sino en todo lo que ocurre alrededor.
Todo puede ser punto de partida para una reflexidbn, una poesia, un

cuadro, una melodia o un disefio, de manera que todo influye en todo.
El cubismo fue una estética nueva que marcO poderosamente su época,

gracias a los disefiadores graficos la dieron a conocer fuera de los
reducidos circulos del arte.
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Pero del mismo modo que el arte influye en el disefio, también los objetos
e imagenes que éste crea, por esa omnipresencia que tienen en la vida

cotidiana, fue lo que estimul6 al disefio postmoderno.

Las obras de arte ya no influyen en las tendencias estéticas del publico.
Asi como los grafitis - violencia reconocida en el arte — son hoy quizas la
expresion artistica mas libre y veraz con que la gente pueda identificarse.

Poseer obras de arte como si fueran fetiches, fue un signo externo del
status social, pero también hoy la posesion de determinados signos

delimita fronteras sociales.

La aportacion que el disefiador industrial, profesor y doctor Oscar Salinas
plantea, que la mayoria de los historiadores del disefio estan de acuerdo
en que el disefio industrial y grafico surge como una consecuencia de la
Revolucion Industrial, necesitando a un profesional que supiera resolver la

creacion de nuevos productos tal como el fabricante lo requeria.

La contraposicién entre la produccion en masa y el individualismo de los
artistas pasé por una segunda etapa de conciliacién en el siglo XIX como
ultimo movimiento, el art nouveau, (llamado asi internacionalmente)
presentando una serie limitada de productos de bajo coste pero dotados
de belleza por el artista - disefiador de la época, y este fue uno de los
motivos por los que el disefio es una prolongacién de los procesos

seguidos por las artes s6lo que con otra direccion.

Una diferencia evidente se ve cuando el disefio no incorpora la ejecuciéon
manual de los productos que se proyectan, a diferencia del artista y del
artesano manipulan las artes decorativas, entonces el nuevo profesional
se limita a proyectar la configuracion de un producto y se ubica como
mediador entre la produccién y el consumo, empleando la afectividad

persuasiva en muchos casos.
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En otros casos el disefiador a causa de las injusticias sociales no ha
podido dar a conocer sus productos, menos en los casos de los grupos
masivos, entonces a raiz de esto se pregunta a los disefiadores sobre si
el arte es disefio, la mayoria no sabe que responder con seguridad, y

contestarian con una respuesta distinta.

Arte y tecnologia, en su origen, era lo mismo, de tal modo que los objetos
qgue sobresalian, lo hacian por la perfeccion técnica de su ejecucion, por
algunos elementos estéticos reconocidos por la cultura en que nacieron y

por los valores culturales, pero no por los valores artisticos.

El concepto arte sufre en el mundo occidental una fragmentacion filoséfica
y en la edad media se separan las artes mecanicas y las artes liberales vy,
en el renacimiento un alejamiento final entre artes utiles y las bellas artes.

El disefio industrial y el grafico se hacen presentes como una respuesta a
la industrializacion surgida en el siglo XVIII para satisfacer un creciente

consumo masivo de uso cotidiano y mayoritario.

Segun el filésofo Vilém Flusser, la tecnologia, el disefio y el arte, estan
muy relacionados y aunque en el renacimiento esa union dejo de existir,
la cultura burguesa moderna hizo una division irreversible a finales del
siglo XIX entre las artes, la tecnologia y las maquinas, y dividi6 la cultura
en dos ramas mutuamente excluyentes: una ciencia cuantificable y “dura”,
y otra estética, evolutiva y “blanda” formando el disefio un puente entre

éstas dos ramas.

Ante todo lo expuesto, la relacion entre disefio y arte es muy intima,

siendo el disefio una variante de la cultura estética occidental.
Norberto Chaves, indica claramente que el disefio no es una rama del

arte, por lo que el caracter artistico del disefio no suele ser reivindicado

explicitamente dentro del ambito profesional, en cambio puede gozar del
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concepto “creatividad” o caracter artistico, pero se nombra de un modo
insinuado para no ser discriminado. No obstante, estd incluido en el

paradigma de todo aquello cotidiano hecho con imaginacion y belleza.

Asimilan al disefio con las artes plasticas (posiblemente con el dibujo o la
pintura) por simple abuso de la analogia: ambos comparten la tarea de la
creacion de imagenes visuales mediante el dibujo, un indiscutible

compromiso estético y una valoracion de creatividad.

Las corrientes artisticas conocidas como futurismo, constructivismo,
suprematismo fueron socios fundadores del disefio. Piet Mondrian
declaraba que, en el fondo, el neoplasticismo, no era mas que un lenguaje
formal para la arquitectura y por lo tanto también para el disefio.

Si el artista busca la autoexpresion a través de su obra (subjetivo), el
disefiador busca resolver un problema objetivo, independiente de su

tendencia personal.

La obra de arte nos propone una experiencia poética autosuficiente,
donde el autor y el receptor entablan una relacion con los valores

estéticos de su comunidad, por lo que se trata de un género de cultura.

En cambio, el disefio, erigido en practica técnica indispensable en todo
proceso productivo se traslada de la cultura a la tecnologia tratdndose de

un punto medio de produccion.

El sentido ultimo de la obra de arte es la experiencia artistica del receptor
— beneficiario de su produccién. A no ser que en el disefio se conciba el
estilo de consumo y su correspondiente estética, corporizado en los

objetos llamados “de disefio”.
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Una vez salidos del proceso productivo, los productos de disefio, por asi
decirlo, se insertan en los respectivos paradigmas culturales que son los

gue codifican su modo de integracion social.

Esto impide que el arte y el disefio tengan cosas en comun, pero la
diferencia radical entre ambos no implica estanqueidad. Y es esa
existencia de importantes zonas de solapamiento lo que facilita la

confusion.

Para que exista disefio es condicion indispensable que el producto se
defina integramente con anterioridad a su produccion material, y en el
caso del arte, al igual que recurre a las tecnologias materiales, puede

recurrir al disefio sin perder por ello su caracter artistico.

Por mas intuitivo que haya sido el método para disefiar los carteles y por
mMas que una copia de cada uno haya ido parar al MOMA, siempre sera

un mensaje informativo y persuasivo con un fin especifico y prefijado.

Para ver donde se producen la “promiscuidades” entre arte y disefo
partiremos del disefio artistico. El profesional confunde el concepto de
“cliente” con el de “esponsor’ cuando a los programas de disefio los
asocia como “la herramienta de expresién artistica”. Entonces se produce
el error de que ya se trabaja mezclando conceptos y todo al fin y al cabo
tiene un valor artistico, por lo que no destacan ni como buenas soluciones

de disefio ni como obras de interés artistico.
Pero la confusién también se produce en el sistema de identificacion
corporativa de una empresa, donde dicho producto es tipico del disefio,

independientemente del origen de sus iconos.

Otro problema en el solapamiento del arte con el diseiio es confundir la

estética del disefio con la creacion artistica, y por mucho caracter artistico
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que pueda contener una obra de disefio no es suficiente para que se les

asigne caracter artistico en su conjunto.

El llamado “arte conceptual” es quiza la corriente que mejor ilustra esta
convivencia: el artista concibe y planea la obra de un modo practicamente
idéntico al que un disefiador concibe y proyecta un mensaje grafico, pero
sin llegar a constituir una relacion de identidad, solo que en este caso el

disefio es un instrumento al servicio de un plan artistico.

En conclusién, en todos los casos el limite en que podriamos detectar
alguna forma de identificacion entre arte y disefio, es meramente
aparente, siendo el resultado de una mirada superficial y un pensamiento
puramente analdgico, y el disefio en la sociedad de consumo aunque
tenga elementos artisticos sigue siendo disefio y el arte no es que se

desplace, simplemente muere.

La disefiadora industrial Isabel Campi nos dice que el hecho de que el
disefio se considere una disciplina artistica o una forma de arte no es
algo que se desprenda de modo inmediato de la actividad creadora de los
disefiadores ni de las cualidades estéticas de sus productos. Es algo que
depende del grado de consenso que los agentes culturales y los agentes
implicados en el estudio, la produccién, la venta, el consumo, la difusién y

la conservacioén del disefio sean capaces de crear.

Donde se discrepa es dentro del arte en los lenguajes que se proponen
desde la cultura de masas (los cémics, la ilustracién o la publicidad)
contra las nuevas disciplinas de la creacion que la tecnologia hace posible

(la animacion, los interactivos, las paginas Web).
Barbara Kruger, Jenny Holzer, Krystof Wodiczko o los colectivos Guerrilla

Girls, Gran Fury, y Group, eran artistas activistas norteamericanos que,

durante los afios ochenta y coincidiendo con la era Reagan, utilizaron
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todos los recursos del disefio grafico (tipografia, fotografia, reproduccion
offset, etc). Emitieron un mensaje socialmente comprometido desprovisto
de finalidad comercial y manipulaban como soporte productos
econdémicos, como carteles, camisetas, fotocopias, fascines, proyecciones
fotogréficas sobre paredes, etc. Sus incisivos mensajes pretendian
denunciar los grandes problemas de la sociedad americana durante la era
Reagan: la homosexualidad, el sida, las reivindicaciones feministas, la

integracion racial, el derecho al aborto, etc.

Estos artistas, en tanto que manipuladores de signos graficos actuaban
como si fueran disefiadores ignorando los signos comerciales ya que su

mensaje es gratuito.

Esto hace que el diseiio moderno fuera funcionalista, antidecorativo,
seriado y fruto de tradicion, de tal modo que ponia énfasis en la
comunicacion afectiva con el usuario, y admitia la decoracion, los

procesos semiartesanales y era el fruto del planteamiento intuitivo.

Considerarse un artista y coquetear con el disefio puede convertirse en un
factor de exclusion de aquellos colectivos de disefiadores mas ortodoxos.
Asi se dio la paradoja de que Mariscal (disefiador de la mascota de los
Juegos Olimpicos de Barcelona '92), cuya procedencia del mundo de la
ilustracion y del comic suscitaba muchas reticencias. Irrumpié hace veinte
afios en el panorama del disefio espafiol rompiendo con todos los

esquemas convencionales de la metodologia y proyectacion.

Hay que destacar los beneficios culturales también, dado que el disefio
juega un papel muy importante en la mejora de la calidad fisica, visual y
estética del entorno, segun Oriol Pibernat, los museos y centros culturales
acercan el disefo al arte y, como ocurrié con la fotografia a principios de

siglo, configurando un mundo del arte consolidado.
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Para los disefiadores es mucho mas importante el soporte social y
econémico de las empresas, que garantiza el normal ejercicio de su
profesion antes que la opinion de los especialistas en estética, mientras
que el mundo del arte y la alta cultura se enriquecerian aceptando que el
disefio es una de las artes, como lo pueden ser en un sentido moderno la
fotografia, el cine, la ilustracion, el cémic o la arquitectura efimera, y ya en
el siglo XXI la esencia del arte esta depositada en la inutilidad y la

singularidad.

En la reflexion de Roxana Meygide asegura que en algunas obras de arte

la tipografia es la expresion presente desde las vanguardias.

Las obras de Andy Warhol emplea carteles usados como materia prima
en manifestaciones de arte urbano, experimenta con formas, tratamientos
y soportes iguales que los usa el disefio en sus desarrollos multimedia, al
igual que la apropiacion de signos pictéricos para el desarrollo de
proyectos de imagen corporativa; autdégrafos convertidos en una
marca,...En estos casos vemos los limites entre arte y disefio
manifestando las hibridaciones entre un lenguaje y otro reconociéndose

por sus rasgos enunciativos y no sus aspectos formales.

Podemos definir el discurso grafico, como un acto que consiste en
prefigurar formal y funcionalmente sus realizaciones, de modo que a partir
de las operaciones del disefio en las comunicaciones gréaficas, el sujeto
como enunciador de esas comunicaciones no solo pierde su condicion de
sujeto privado en tanto aparece en los espacios publicos de

comunicacion.

Las producciones artisticas a diferencia con las del disefio, pueden
entenderse como mensajes que no necesitan acotar un referente (basta
pensar en la pintura abstracta), como un discurso que, a partir de las

operaciones formales tiene capacidad de volver sobre si mismo.
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Segun Ana Herrera, que un encargo llegue exigiendo arte al disefio es el
sintoma mas evidente del cariz ideolégico menor, puesto que impide al
disefiador cumplir con los requisitos propios de su quehacer. Ante esto se
cambia el comunicar por el expresar, y es el propio disefiador quien
gueda en el centro de comunicacion, y sera el quien escoja las pautas
formales para desarrollar el mensaje segun su propia identidad y su
propia preferencia estética. Con lo cual en vez de potenciar el mensaje
reforzandolo y optimizandolo desde el lenguaje visual, no hacemos mas

gue generar interferencia.

La imagen del artista hace referencia a la manera en que éste se
posiciona frente al proceso creativo, ya que en la realidad del arte la obra
estd condicionada por otro tipo de encargo — la busqueda pura de la
expresion y la de la identidad de su autor, por lo que es el artista lo que se

reconoce en ella.

Lo que, en todo caso, diferencia a los disefiadores de los artistas son los
objetivos, de modo que si reemplazamos el analisis y el pensamiento
critico por una estética autoexpresiva, quedamos expuestos a los
impulsos de las modas sin tener nada propio que aportar, por que se

acaba repitiendo el mismo lenguaje visual.

El disefio no es arte, se reconoce como disciplina independiente con sus
propias necesidades y objeto de estudio, no para enfrentarse ni al arte ni
a otras profesiones cercanas sino, por el contrario, para convivir en una

practica interdisciplinar donde todos tengamos algo que aportar.

El disefiador Francisco Providencia, ante la reflexion de Ana Herrera de la
demanda de artisticidad al disefio, nos plantea que el disefio puede ser
entendido como aquella disciplina que hoy ocupa el lugar que antes

ocupaban las artes. De hecho, aunque esté contextualizado en el siglo
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XIX, justificado por la Revolucion Industrial o por la difusion internacional
de la denominacion design a partir de los aflos cuarenta, el disefio se

corresponde con la antigua disciplina del dibujo.

La retdérica conscientemente construida o aplicada ingenuamente, es
condicion material de cualquier comunicacion, y si la reconocemos como

expresion artistica de su autor, nos encontramos ante otra contradiccion.

Si el fin dltimo del disefio es comunicar mediante el mayor denominador
comun, y ese mayor denominador comun forma parte de una misma
identidad (cuyo reconocimiento comunicativo se apoya en los
estereotipos). Sin estereotipos no hay comunicacion de masas, no existe
una comunicacion rapida, no hay movilizacion social que despierte el
necesario sentido de pertinencia (ya sea un club de fatbol a un partido

politico, o al ambiente de eterna jovialidad de Calvin Klein).

No existe comunicacién exenta de retérica, como no existe contenido sin
forma, verificandose que en pocas ocasiones, la forma corresponde al

contenido principal de la comunicacion.

La legibilidad jerarquizada de los textos (familia tipografica, dimensién del
tipo, justificacion), el sistema de las figuras retéricas (aglutinado en una
metafora holistica que se refleja también en los embalajes) y la escala de
la composicion del conjunto (relacion entre figuras y fondo, vy
composicién), dan lugar a la coherencia estilistica con la que estan

histéricamente condenadas a ilustrar lo moderno en Espafia.

En el caso de que el elemento grafico se asocia a la identidad tipolégica
universal de un producto, en otros, la grafia crea una identidad nueva del
mismo, como demuestra la gran variedad de temas en los embalajes de

perfumes.
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De Zimmerman a Rams, la poética trasciende la razén funcional. Cierta
idea heredada del movimiento moderno defiende que el disefio puede y
debe ser independiente, idea introducida por Ives Zimmerman, quien
destaca su papel funcional apenas condicionado por la comunicabilidad,
dice que el cometido del disefio grafico no es el artistico ni sirve a una
funcién estética, sino que se circunscribe a la tarea de comunicar

visualmente.

Si la gran contribucion innovadora de Duchamp en la historia del arte
moderno se caracteriza por la introduccién de objetos de uso cotidiano en
la escena, Beuys defiende que cada persona es un artista haciendo

referencia a la necesidad de devolver sentido a la actividad artistica.

Arte y disefio son disciplinas distintas, ambas sujetas a las mismas
tendencias. El arte y la ingenieria, por razones opuestas (libertad
subjetivada y optimizacion objetiva). El diseiio como el mas fiel de los
descendientes del sistema sintético de los elementos, autor, programay
tecnologia, es el Unico de todas las disciplinas el mas legitimo de los
herederos del titulo “artistico”.

Por una parte José Maria Cerezo insiste permanentemente en que el
disefio reclama la presencia de un usuario que interactie con el
fisicamente, para hacerlo util. Yves Zimmermann e Isabel Campi entre
otros y otras afirmaciones defendian la idea que se el disefio se
reproduce en serie. En cambio, Cerezo nos dice que en el disefio se
proyecta algo que va a ser producido en serie, pero la idea de produccién
en serie de una obra tampoco nos ayuda mucho, puesto a que todos los
ejemplares de un CD musical o de una pelicula VHS estan producidas en
serie y no se puede decir de ellas que sean de disefio. Por otra parte la
seriacion en si misma considerada no es disefio, no es disefio la

produccion de grabados, como tampoco lo es la de escultura maltiples.
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Originalidad, novedad, creatividad, sensibilidad, emotividad, planificacion,
programa, destreza, maestria, genio, ingenio, invencion, técnica, gusto,
imaginacion, instinto, intuicidon, razon reglas, expresividad, interes,
profesion, oficio, esfuerzo,... Todos son conceptos que relacionan el

disefio con el arte.

Por dltimo en el liboro vemos la afirmacion de Fernando Martin Juez
aclarando que ambas disciplinas se diferencian, por lo que cualquier
objeto de disefio puede ser colocado en el entorno de lo extraordinario, en
cambio cualquier obra de arte puede ser tan solo parte de una
escenografia cotidiana.

Encontramos una recopilacion y reflexion sobre el tema que nos ocupa,
donde ademés podemos ver una serie de diferencias que en ciertos casos
se repiten entre las reflexiones de distintos profesionales anteriormente
citados: “El arte es para los sentidos y alimentan el espiritu, el disefio es
una extension mecanica de nuestro cuerpo y facilitaba nuestras tareas. El
arte no obedece a las reglas (su &mbito es el de la imaginacion); el disefio
(su empefio es la certeza). El artista es caprichoso; el disefiador

disciplinado. El arte es trabajo individual; el disefio colectivo; etc?°.

En este punto consideramos de gran interés el articulo sobre Arte y
disefio escrito por Ramén Almela, donde reflexiona firmemente sobre el
dilema entre estas dos disciplinas?’. Afirma la superposicién de las
estrategias de ambas disciplinas, mientras el disefio se disuelve hacia las
estrategias de la Institucion-Arte mientras el Arte se centra mas en
imagenes cotidianas de la sociedad contemporanea. Existen variadas
teorias sobre cuando se considera un objeto o accion como arte, pues el

concepto ha sido heterogéneo a travées de las épocas.

% CALVERA, Anna. Arte ¢? Disefio: Nuevos capitulos en una polémica que viene de lejos.
Editorial: Gustavo Gili, S.A. Barcelona, 2003. Pagina 237.
2 http://www.homines.com/arte_xx/ilustracion_arte_diseno/index.htm 15/10/08 17:10h
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La idea actual proviene de los cambios sociales del siglo XVIII que
convierten el Arte en una industria millonaria del espectaculo, aunque,
también, el arte se disuelve en la actualidad en la esfera extendida de la
imagen, reconsiderandose si existe como entidad cultural cuando se
opina que el disefio es el arte de nuestros dias. Son las manifestaciones
del disefio las que acaparan las practicas simbdlicas mas activas hoy en

el panorama artistico.

La polémica de la consideracion del disefio como arte sigue presente.

“Las manifestaciones graficas del disefiador, similares a las de los
artistas, y la vinculacion de sus aspectos creativos con los del arte
originan bases para la identificacion de las dos disciplinas, y al mismo
tiempo, conceptos asumidos como caracteristicas intrinsecas al objeto de
arte como los de singularidad e inutilidad, se encuentran opuestos a las
condiciones del disefio que son reproducibilidad y utilidad. Una de las
mayores objeciones para la consideracion artistica del objeto de disefio es
la propia naturaleza del disefio emanada de un requerimiento del cliente
gue enmarca la libertad del disefiador, aunque se revalida hoy, al mismo
tiempo, el status del disefiador de firma e individualidad que impone su
estilo sobre el encargo, afiadiendo el valor de disefio de autor, a veces

incluso a costa de los requisitos del cliente.”
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2.2.2. Tablas comparativas

RELACION ARTE Y DISENO

Bruno

Munari

Yves

Zimmermann
Rubén

Fontana
André
Ricard

Oscar

Salinas

Norberto
Chaves

Isabel
Campi

Roxana

Meygide

Ana

Herrera

Francisco Providencia

Jose M?
Cerezo

Fernando

Martin Juez

La relacion entre disefio y arte es muy
intima, siendo el disefio una variante de la

cultura estética occidental.

Comparten la tarea de la creacion de
imagenes visuales mediante el dibujo, un
indiscutible compromiso estético y una
valoracion de creatividad. Arte y disefio
comparten recursos: tipografia como medio
de expresion, soportes, signos pictoricos, ...

El disefio es una prolongacion de los
procesos seguidos por las artes sélo que

con otra direccién.

Disefio: Méas importante el soporte
economico y social de las empresas. El arte
se enriquece del disefio, considerandolo
una de las artes como el comic. La
ilustracion, fotografia, ...

El cometido del disefio gréfico y el artistico
comparten la funcién de comunicar

visualmente.
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DIFERENCIAS ARTE Y DISENO

Artista: Trabajo personal con un estilo Unico
para una elite que le comprenda. Corre
riesgos. Emplea la fantasia

Disefiador:  Objetivo, funcional, racional,
légico, y disciplinado, produce objetos
corrientes para el publico consumidor.
Emplea la creatividad.

Disefiador: Pura modalidad de produccion.
Reproduce en serie, haciendo copias
exactamente iguales.

Artista: Crea obras unicas. Género de
cultura con autonomia disciplinar, su
creacion.

Disefiador: Preocupacion por satisfacer las
necesidades cotidianas del mundo real. El
artista no actua asi.

Disefio: No incorpora la ejecucion manual
de los productos que se proyectan.

Artista y artesano: Manipulan las artes
decorativas (no reproducible)

El arte no se puede unir al disefio, impide
desarrollar sus funciones, si se unen se
cambia el comunicar por el expresar.

El objeto de disefio: Puede estar en el
entorno de lo extraordinario.

La obra de arte: Puede formar parte de una
escenografia cotidiana.

Francisco Providencia

Bruno
Munari
Yves
Zimmermann
Rubén
Fontana
André
Ricard
Oscar
Salinas
Norberto
Chaves
Isabel
Campi
Roxana
Meygide
Ana
Herrera
Jose M2
Cerezo
Fernando
Martin Juez




2.3. ARTISTAS Y DISENADORES EN EL LIMITE

Seria conveniente nombrar una serie de artistas (pintores), fotografos
(manipulacion fotografica), disefiadores (ilustradores) como referentes
cercanos a los recursos y estética aprovechados para este proyecto,
empleando como recurso la técnica del arte digital en mayor o menor
medida encontrado en los hibridos entre el arte y el disefio.

A continuaciobn podemos ver una seleccion de autores por orden
alfabético segun sus apellidos, que estan relacionados con el proyecto
realizado que ademas pasaremos a comentar detalladamente, y por otro
lado veremos una lista de aquellos que han interferido sutilmente y por lo
tanto mencionamos sus nombres. Estos autores con su respectiva
informacion han sido extraidos de algunas direcciones Web, libros y
apuntes personales recopilados.

-Miles Aldridge: Es reconocido por sus fotografias ultra-nitidas, artificiosas
y detallistas que seducen por sus personajes que parecieran habitar, en
estado de alienacion constante, un mundo ficcional, congelado y estatico.

Temas como el sexo y la muerte se repiten constantemente y la polémica

nunca deja de rodear sus fotografias®.

%8 http:/lenkil.wordpress.com/ 10/ 4/ 08 16:20h
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Aziz + Cucher: En su obra fotografica, hacen arte grafico digital junto a
metaforas visuales con las nuevas tecnologias en nuestras vidas y como
nos afectan politica, social y psicolégicamente® . Con la biotecnologia y la
ingenieria genética reflexionan sobre los limites entre lo natural y lo
artificial, asi como el papel que puede desempefiar la estética en las
formas de vida que puedan surgir en un mundo de las nociones
tradicionales de la evolucion. Estos artistas nos advierten sobre los
posibles hechos de la cirugia estética llegando las personas a un estado
aprisionado, carentes de 6rganos sensitivos, en un envoltorio de carne y

por lo tanto carente de expresiones emocionales.

-Philippe Bréson: Este fotografo francés da una estética a sus modelos
con cierta agresividad y tortura, burlando el erotismo de sus desnudos, 0

enfocandolos hacia un paisaje diferente que no por ello deja de ser

2 EWING, William A. El rostro humano. El nuevo retrato fotografico. Editorial: Art Blume, S.L.
Barcelona, 2008.
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atractivo®®. Emplea la idea de la sexualidad desde un punto de vista
distinto va enfocado a la violencia y el dolor, llegando al fetichismo de
manera que procede a buscar otra realidad. Juega con sus negativos en

busca de otra realidad. Nos encontramos con un artista que trata el

erotismo, y en este caso también el fetichismo, desde un prisma diferente.

-Tia Danko/ Martina Dankova: Busca la expresién de las emociones y
sentimientos a través de sus fotografias en blanco y negro puro y duro, de
un modo sencillo y emotivo®’. El rostro es lo que se muestra en primer

plano, y es ahi donde se concentran todas las emociones.

%0 http://lenkil.wordpress.com/ 10/ 4/ 08 18:50h
*'1d. 11/ 4/08 11:00h
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-John Davies: En su obra se ve "la preocupacion constante del artista por
el ser humano"*?. Desde su "inicial época realista hasta su interés por las
influencias mediterraneas, pasando por la traslacion al arte plastico del
teatro del absurdo cultivado por lonesco o Beckett, la figura humana es
siempre la protagonista” en sus esculturas. En esta linea, el género del
dibujo brinda al autor un espacio en el que plasmar la soledad universal
del hombre.

Al principio de los 70 realiza una serie de grandes cabezas con mascaras
y otros elementos que distorsionan los rasgos, dominados entonces por la
escultura abstracta y el informalismo.

Cada cabeza era creada a partir de un modelo real, al margen del cuerpo
que le acompafara. Los rasgos familiares parecian, sin embargo,
demasiado “predeterminados” de manera que el autor se vio obligado,
como el mismo dijo, “a inventar lo que yo domino ‘artefactos’ sobre sus
caras, para que interfirieran con ellas. Para crear un enigma que fuera fiel
a la realidad, todo lo que vemos en las primeras cabezas del artista —
narices en forma de zanahoria, jaulas semejantes a mallas metalicas que
encerraban las caras, bozales o mordazas u otros mecanismos de
contencién, o monstruosas protuberancias animales que evocaban la
posibilidad de una metamorfosis licantropica- han de parecer generadas
desde el propio interior de éstas; es decir que no eran un juicio de valor
impuesto por el artista sobre ellas, sino mas bien una imperfeccion

horrible y vergonzosa imaginada por su propietario.

Entre las obras mas conocidas de Davies, se encuentran numerosas
series de cabezas, de formato grande y pequefio, hechas durante las
décadas de los 80 y los 90 en las que las tonalidades grises y rojizas dan
a estos rostros un aspecto distanciador y dramatico. Son muy sugestivas
las trasposiciones escultoricas de los maniquies de Chirico, que influyen,

en la creacion de los rostros de Davies convirtiéndose en una especie de

%2 DAVIES, John. Esculturas y dibujos desde 1968. Ivam (Institut Valencia d’Art Modern), Valencia,
2004.
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maniquies, extraidos de la imaginacion onirica, por la mirada poética que
ha visto en esos objetos encontrados una imagen significativa del hombre
mecanico.

Volviendo a la idea de las apariencias, parece que ese juego de
simulaciones, de representacion teatral, surja del realismo, del documento
fotografico o el vaciado de un modelo real, ademas del énfasis que pone
Davies en el uso de mascaras, de actitudes retéricas, de aparejos
extrafios, y de plataformas escenograficas. Un énfasis que entre los
verdaderos hiperrealistas, como Duane Hanson o de John de Andrea, se
aplica a la identificacién con el modelo real, al engafio de que el objeto
simulado pase desapercibido entre los seres reales , y que en el juego de
la identidad final de la apariencia se produzca el impacto expresivo.

-Leonardo Da Vinci: Las mayoria de las mujeres en el renacimiento eran
madres, y la maternidad era su profesion y su identidad®. Tener hijos era
una carga y un privilegio de las mujeres. La Ultima cena, es una de las
obras apaisadas donde, donde se ven mayor numero de personajes

retratados en una misma obra.

33 www.theartwolf.com 2/ 4/08 12:36h
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-Désirée Dolron: En los retratos consigue, mediante la manera especial de
manejar la luz y el tratamiento del retoque digital, que sea dificil verlos
como fotografias®. En sus Gltimas obras se inspira en la pintura clasica, y
el retoque fotografico es protagonista. Consigue dar a sus modelos
anonimos la misma apariencia que conseguian los antiguos flamencos y
Johannes Vermeer en los retratos. La serenidad y el enigma que estos
pintores consiguieron en su trabajo estan magistralmente conseguidas por

la fotégrafa.

3 EWING, William A. El rostro humano. El nuevo retrato fotografico. Editorial: Art Blume, S.L.
Barcelona, 2008
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-Andrzej Dragan: Es un conocido fotégrafo especializado en retratos que
crea su peculiar estilo®. Integra a la perfeccién la calidad de buenas
fotografias con un tratamiento digital original y con un efecto dramatico
realmente sorprendente. Tanto es asi, que ha creado escuela y se
pueden encontrar muchas variantes a su estilo, imitadores y también
seguidores, llegando a conocerse como “efecto Dragan” o “efecto
draganizado”, que se basa en una técnica de postproduccion fotografica.
Su trabajo de edicién se basa en la saturacion del color, sobreexposicion

selectiva y enfatizacion de los detalles, ademas de extremar la nitidez en

los ojos y oscurecer los tonos de piel, aumentando las sombras.

- Oleg Duryagin: Més conocido como Dou, es un artista nacido en Moscu
que trabaja mayormente el retrato, emplea una técnica que le ha dado un
estilo muy particular y facilmente reconocible, retocando las fotografias de

3 http:/lenkil.wordpress.com/ 14/ 4/ 08 13:06h
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forma precisa y minuciosa, y dandole a estas un aspecto de mufiecas de

porcelana totalmente increfbles®.

-Lori Early®: Es una joven ilustradora americana que se le reconoce por
sus retratos pictéricos, normalmente femeninos en un ambiente
surrealista, esotérico y casi mistico con miradas melancolicas,
misteriosas, enigmaticas, intimidantes y atractivas al mismo tiempo.

Como proceso creativo, Early realiza primero bosquejos multiples para
sus fondos o paisajes minimalistas. Luego realiza en su estudio una foto
de la modelo realizando después un bosquejo de esa fotografia para
empezar finalmente su pintura en 6leo. Los modelos de la artista posan
con vestidos de grandes diseiiadores, entre los que predomina Jennifer

Nicholson, con lo que la artista captura la vision del disefiador y la

transforma en una nueva forma de arte.

-Siro Anton: Hace montajes extraordinarios con la pintura, fotografia, con
un toque escabroso. Su trabajo prevalece por su oscuridad y belleza
imposible entre otras cosas. Vemos un trabajo oscuro y a veces asfixiante

pero de indudable calidad y de cierta belleza imposible.

% 1d. 14/ 4/ 08 16:20h
37 http:/lenkil.wordpress.com/ 14/ 4/ 08 21:12h
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-Christopher Gilbert: Sus fotomontajes con Photoshop tienen algo
especial y altamente creativo. De hecho, son mucho més que fotografias:
son méagicos montajes en los que fantasia y realidad se confunden®. Su
obra es puramente conceptual, donde juega con el humano como icono
de objeto y reflexion, como en las fotos femeninas con bebes, que
transmiten un sentimiento de maternidad focalizado en la naturaleza

primitiva y animal.

38 http://enkil.wordpress.com/ 15/ 4/ 08 14:03h
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-Pierre  Gonnord: Los rostros de sus personajes esconden sus
identidades®. Cada una de sus fotografias enganchan al espectador a

descubrir q enigmas se esconden detras de ellas, y a buscar los

elementos mas caracteristicos de su personalidad.

-Darren Holmes: Este artista desarroll6 la pasion por la fotografia donde la
interaccion entre el espacio y el sujeto es omnipresente en sus trabajos, y
los envuelve en una magica y bellisima apariencia de ternura y
melancolia®. Miradas vacias, bellas, alin elocuentes, posturas simples y
sutiles, la actitud de sus retratados dice mucho, profundizando en el
misterio que parece emanar de sus imagenes. Las emociones y el
misterio se acercan a la pintura, a la vez que pronuncia la contradiccion

entre lo masculino-femenino, lo bello-repelente,...

% EWING, William A. El rostro humano. El nuevo retrato fotografico. Editorial: Art Blume, S.L.
Barcelona, 2008.

“ http://enkil.wordpress.com/ 14/ 4/ 08 11:13h
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-Frida Kahlo: La obra en general de la pintora mexicana es el fiel reflejo
de su personalidad atormentada, donde expresa un realismo tragico de
dolor y los sentimientos mas tristes en la mayoria de su trabajo pictorico.
Uno de los ejemplos es el la obra “Las dos Fridas”, donde hay una doble
personalidad unida por el mismo sentimiento®'.

Su famosa obra, “La columna rota”, tiene un claro mensaje donde el pubis
desnudo podia desviar la atencion del mensaje de dolor en su cara. No
obstante los surcos del paisaje arido y los mdultiples clavos hincados en su
rostro y cuerpo ensalzan de forma contundente su dolor fisico y moral.

41 GACIA SANCHEZ, Laura. Genios del arte/ Frida Kahlo. Editorial: Susaeta, México DF., 2004.
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-Barbara Kruger: Es mundialmente reconocida como artista y se ha
formado en el ambito de la publicidad y su obra debe mucho al cartelismo
politico ruso de los afios veinte*. La fotografia en blanco y negro y la
mezcla de elegancia y sabiduria con frases escritas con tipografias bold
en rojo sumamente contundente, las imprime en carteles, vallas
publicitarias, aparecen en el interior de los comercios etc. Con ello
compone mensajes que denuncian el imperialismo africano, la opresion

de la mujer, o el consumismo.

Siendo mundialmente, hay que estudiar de su obra que la reivindican
como disefiadora grafica:"’Aunque ella no crea signos, simbolos o
mensajes que promuevan el consumo de masas o la identidad
corporativa, es un ejemplo de la multitud de disefiadores activistas que
desde el siglo XIX han utilizado las herramientas de comunicacion de

masas para subvertir los mitos perpetuados por los poderosos.

-David Lachapelle: Trabaja con fotografias llenas de fantasia, colorido,

atrevimiento, descaro sin llegar a producir violencia, pero acercandosela

“2 CALVERA, Anna. Arte ¢? Disefio: Nuevos capitulos en una polémica que viene de lejos.
Editorial: Gustavo Gili, S.A. Barcelona, 2003.
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porno y al sado-masoquismo®®. Sus fotografias tienen influencias desde el
arte del renacimiento hasta el pop art. Hace referencia a temas como la
homosexualidad, la fama, la libertad de expresion y los placeres

prohibidos entre otras cosas.

-Mac Diego: Ganaderia Transhumante es una especie de revista de
disefio que el mismo edita, donde el se describe como un creativo
publicitario incorrecto, que a veces puede resultar una mezcla entre
grosero y divertido, lo cual le lleva a dotarse de genialidad en sus

creaciones**. Es un difusor de la cultura, el arte y el disefio.

43 http://enkil.wordpress.com/ 16/ 4/ 08 09:12h
4 Ganaderia Trashumante N°5. macdiego@macdiego.com.
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-Ray Massey: en la serie de retratos fotograficos, los rostros y cuerpos
son muy expresivos. El movimiento, la accion, la escenografia, hacen una
composicion sencilla y lo suficientemente potente con la idea de asociarlo

con la identidad del individuo representado®. En la mayoria de retratos

llama la atencion el gesto amable y humoristico.

-Anke Merzbach: Fotografa alemana que trabaja entre la fantasia tragica
de muchas de sus creaciones y un lirismo magico y oscuro, hermoso y a
la vez terrible*®. Trabaja la fotografia llevandola a la ilustracién, por lo que
el uso de técnicas grafico — plasticas esta presente en la creacion de
atmaosferas surrealistas y cargadas de un misterio subliminal por parte de
los personajes representados en cada una de las obras.

“S http://lenkil.wordpress.com/ 16/ 4/ 08 12:48h
16/ 4/ 08 18:22h
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-Dave McKean: (fotdgrafo, musico y disefiador grafico) Sus obras son
especiales por el uso del collage, la pintura, fotografia, texturas, y con
todo esto montajes que como resultado impactante destaca en lo poético,
surreal, exquisito y tenebroso al mismo tiempo podemos observar la
combinacion de las técnicas especialmente tratadas y cuidadas con unos

resultados Unicos*’. Es una clara influencia de los afios noventa.

DREAM [H E/\TER

METPOPU PT,2: SCENES FROM A MEMORY

-Anders Plassgard: En cuanto a sus ilustraciones destacan los ambientes

de ciencia ficcion como robots y personajes futuristas y las famosas pin-

ups de aspecto post-punk*.

“7 http:/lenkil.wordpress.com/ 16/ 4/ 08 00:27h
*817/4/08 14:19h
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-Dylan Ricci: Este reconocido artista trata como la mas pura expresion del
arte, el cuerpo masculino como vehiculo de exploracién de la luz y la
forma®. El afirma que el poder que tiene el rostro, con sus innumerables
asociaciones y expresiones, a menudo traiciona a la pura estética y
cualidades escultdricas del cuerpo humano, entonces oculta la cara de los
personajes en la mayor medida posible.

-Cindy Sherman: Es una de las fotografas méas respetadas del siglo XX).
Su obra se ha caracterizado siempre por la representacion del
autorretrato, siendo a la vez la modelo y autora®.

Ella utiliza el lado perverso del disfraz desde que era pequeia,
representando a la mujer que era el reflejo de los medios de
comunicacion, de tal modo que aparece en cada una de sus imagenes
travestida mostrando un tipo de mujer diferente. Realiza retratos de gran
formato donde, segun ella misma afirma, comienza a pensar en la mirada
masculina como receptora de sus imagenes, de sus estereotipos de

mujer.

“9 http://www.dylanricci.com 24/3/08 23:30h
%0 PEREZ, David. La certeza vulnerable. Cuerpo y Fotografia en el siglo XXI. Editorial: Gustavo
Gili, S.A. Barcelona, 2004.
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-Rodolphe Simeon: Hace fotografias sin la manipulacion digital ni
software, de modo que son imagenes tratadas con collage, y en las de
estudio se refleja para él un mundo violento y salvaje que cada dia vemos
en la TV, pero afadiéndole su dosis particular de humor que las hacen

menos crudas®’.

> http://enkil.wordpress.com/ 17/ 4/08 01:07h.
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-Maggie Taylor: Su obra tiene una mezcla de ingenio, realismo y la ironia.
Es una artista que trabaja con imagenes digitales produciendo
impresiones mediante la exploracion de objetos en un ordenador
mediante un escaner plano y, a continuacion, la estratificacion y la

manipulacion de estas imagenes usando el programa Photoshop en un

surrealista montaje®?.

-Bodgan Zwir: Es un fotdgrafo ruso que centra su obra en la filosofia de lo
absurdo, debatiéndose entre lo clasico y lo experimental®®. El surrealismo
se une a la estética visual que le proporciona el procesado digital de la

imagen.

52 http://enkil.wordpress.com/ 18/ 4/ 08 16:36h.

*3http://enkil. wordpress.com/ 19/ 4/ 08 20:55h.

69



Johann Fournier

Calvato photography
Isidro Ferrer

Pierre et Guilles
Pierre Gonnord
Shannon Hourigan
Jean-Pierre Khazem
Eva Lauterlein
N'Rey

Martin Schoeller
Ellen Von Unwerth
Robert Wilson.
Thomas Buchta
Gray Decay

Christopher Lee Donovan



2.3.1. Eleccién de obras

Las razones por las que se han elegido las siguientes obras para analizar
no se si son las mas adecuadas para compararlas con éste proyecto,
pues mas que escoger obras que sean similares a cada uno de los
fotomontajes realizados personalmente, me he basado en aquellas obras
de autores mas o menos conocidos, por que de algin modo me han

influenciado, en cuanto al concepto, la estética, la técnica, el color, etc.

En cada una de las imagenes los personajes son retratados y nos
muestran una identidad real o no, dependiendo de lo que el autor quiera

contar.

Dave McKean:
Mirror Mask (fig.1), es uno de los fotomontajes de este artista, donde
aparece una especie de figura femenina, sutiimente masculinizada en un
plano medio y posicién frontal con el
rostro muy estatico y una mirada
alienigena, amenazante, perturbadora
y desafiante.

El retoque que se ha empleado es muy
preciso, y aun que normalmente
McKean suele fusionar la fotografia con
la pintura, y la materia en ilustraciones
de este tipo suele verse un aspecto
mucho mas pictérico que fotografico.

En este caso la aplicaciéon del color (fig.1) Mirrddask
que se le ha dado a esta imagen y los

efectos metalicos integrados con la variedad de luces y sombras hacen
que la imagen tenga mayor impacto, ya no solo por el disfraz y el

personaje en si que se integra a la perfeccion con los efectos tenebristas
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de los ojos totalmente negros, el peinado levantado y la ornamentacion
del traje que recuerda a las gargolas y dragones. La inquietante
apariencia del rostro recuerda al de una mascara que parece estar
implantada con la piel de la protagonista.

La luz quemada que vemos en la parte derecha de la imagen aplicada
sobre el personaje, es la zona con mayor atraccion visual a simple vista,
aunque queda compensado con la mirada, la calidez ambiental y el

recargamiento del traje y el fondo.

Désirée Dolron:
Esta obra anonima (fig.2) es una de las mas conocidas de ésta autora,
donde podemos ver un retrato
fotografico en plano con la figura de
una joven que no aparece totalmente
de frente. El tipo de vestimenta que
lleva, el peinado que antiguamente se
estilaba y el rostro palido y sereno
recuerda a las Meninas de Velazquez
entre otras cosas por el color de la piel,
con una clara influencia de la pintura

clasica de los pintores flamencos, lo se

refleja en el resto del trabajo de Dolron.
La luz y el tratamiento digital que se ha (fig.2) Sin titulo

empleado en esta imagen le dan un aspecto muy pictoérico, y los colores
bajos en saturacion junto a la abundancia del negro hace que toda la
composicién en si tenga un caracter gotico y serio. Pero como podemos
observar aun que el rostro solemne sea casi inexpresivo, congelado y
veamos una mujer que parece que vaya vestida de luto, al concentrarse la
mayor parte de luz en la fisonomia, la belleza con la que se ha tratado el

rostro del sujeto nos evoca a observarla fijamente.
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Cristopher Gillbert:
La imagen que vemos (fig.3), es una fotografia donde el retoque digital y
el concepto han participado considerablemente, y por lo tanto
conceptualmente se ha tratado en
este caso el tema de Ila
maternidad. Como podemos
observar la figura de la mujer y el
bebé aparecen en un plano entero,
con una posicién casi de perfil. La
imagen de ella parece que no
corresponda con el nifio al que

supuestamente amamanta, de

manera que sSi se ve un cierto (@).Sin titulo
instinto maternal, pero hay una

serie de contradicciones que dan un caracter peculiar a la creatividad del
autor por sus imagenes llenas de contradicciones evidentes. Para
empezar la figura femenina parece una mufieca o maniqui, ademas de la
raza que ya impacta por tener un color de piel totalmente contrario al del
nifo que se ve que es de carne y hueso, y es ahi entre otras cosas
donde se ven claramente los conceptos fantasia y realidad.

La composicion en si recuerda a los cuadros de la maternidad de la virgen
con el nifio, pero con una vuelta de tuerca mostrandonos una estética

futurista muy actual.

Ray Massey:

En esta composicion vemos un fotomontaje de un artista y publicista que
trata los temas del movimiento, la accion, y en algunos casos como éste
una expresividad amable y divertida concentrada en una serie de
actuaciones un tanto forzadas dentro de una multiple personalidad en

este caso.
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Master Of Disguise (fig.4), es una de
las fotografias mas carismaticas de
la serie de retratos de Massey,
donde el polifacético y divertido
sujeto interviene en un formato
rectangular de varios planos medio
del mismo, y por lo vemos que se
disfraza adoptando distintas

personalidades y oficios, como si

estuviese en un anuncio o en el
teatro. La iluminacion en este
caso parece bastante natural y se integra perfectamente en cada una de
las imagenes y el color posiblemente ha sido manipulado posteriormente,
cuya relativa intervencién digital en algun caso parece haber favorecido al
conjunto, mejorando los actos de humor y dinamismo del presente sujeto.

A simple vista si vemos la imagen en conjunto parece un cubo de Rubik.

Anke Merzbach:
Las obras de esta fotografa e ilustradora resultan impactantes por la carga
de misterio y fantasia que evolucionan a una esencia de lo teatral y el
surrealismo. Con ilustraciones como Monsieur der Philosoph (fig.5), no
nos deja inmutables, es mas |
nos obliga a mirar mas alla
de la composicion.

Aqui podemos observar un
retrato de un individuo de

perfil adaptado totalmente al

formato de la composicion

(fig.5) Monsieur deild3ioph

en un plano entero con un
escenario un tanto reducido junto a una caja de cristal que no presta

opcion a moverse. Por la accion que desempefia, vemos a un hombre
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totalmente desnudo y refugiado en un espacio sin oxigeno, con la mirada
de tension y gestos de panico, dentro de una escena de actuacion sin
prestar atencion a la camara. El juego de tonos frios y delicados da una
tonalidad bastante interesante a la piel del sujeto reflejando sensualidad y
seduccidn en la fisonomia y anatomia, pero al mismo tiempo la apariencia
es aterradora ya que vemos a un ser que muestra una apariencia de

congelacion y melancolia.

Andrzej Dragan:
En ésta fotografia de plano entero podemos observar atentamente la
figura de una joven sentada de costado y
mirando fijamente al espectador (fig.6). El
autor de esta imagen es especialista en
retratos con un tratamiento digital en
direccion a enfatizar el dramatismo de la
mayoria de sus modelos.

Ademas de las alteraciones irregulares en
sus condiciones fisicas de esta modelo, el
fotégrafo busca el mas alla de la
expresividad creando una imagen Unica

con la menor manipulacion posible, ya

que esto ofreceria calidad a la imagen

(fig.6) Sin tibu

original que funciona bien por si sola.

Detalles como la nitidez de la mirada inquietante, la imposible belleza por
la antiestética apariencia, el aumento de sombras o la luz enfocada de tal
resaltando la extrema delgadez ocasionada por la enfermedad, son
aspectos naturales del sujeto de mayor impacto.

El tipo de vestimenta recuerdan a las vendas, y el tono crudo del fondo
funden a la persona en unos tonos de color bien suaves y relajados, que

hacen a funcion de fijar la mirada sobre ella.
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David Lachapelle:
El plano de conjunto que conforma este dinamico fotomontaje (fig.7), trata
de temas polémicos como la
libertad de expresion, el
sadomasoquismo o el porno
insinuado, pero aunque una
imagen tan directa pueda
sorprendernos a muchos,

tiene un caracter dominante

muy divertido y particular. -
La apariencia de los i _ (fiQ.?) .Sin tl'tullo
personajes y la ropa con

la que visten de color rosa saturadisimos hacen alusion al espectaculo y a
la cultura gay, y el hecho de que algunos elementos se salgan de la
fotografia acompafa al aspecto ordinario de las acciones.

Los objetos plasticos o metalicos evocan el acabado industrial, pero esto
no quiere decir que sean objetos de uso cotidiano, pues como podemos
ver nada de lo que el artista refleja en esta imagen no es habitual. Incluso
el paisaje no esta integrado a lo que muestran los personajes. Entonces
de lo que se esta hablando mas que de la exhibiciéon de un espectaculo y
diversion seria de una serie de actos superficiales y puestas en escena

Kitsch., lo cual hace que el resultado sea lo mas exuberante posible.
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Barbara Kruger:

La fotografia de este cartel (fig.9) como en el resto de la obra en blanco y

negro de la artista y disefiadora, se fusiona contrastadamente con

elegancia y sabiduria con frases escritas en rojo
gue expresan un mensaje directo al espectador.

Aqui podemos ver un encuadre en un primer plano
de una cabeza masculina recortada en formato
vertical, donde el humo del puro que fuma éste
hombre de apariencia de clase alta, eleva un
mensaje con tipografia bold que dice: ¢Quién es
comprado y vendido? La frase tiene intencion de
hacer referencia directamente al capitalismo de las
diferencias de clases sociales. Vemos como la
artista critica un problema que a todos nos afecta y

con el gran constaste luminico, la direccion vertical

y el movimiento violento del humo nos da sentido a

lo que se pretende transmitir. Texto e imagen

(fig.9) Who is bought
and sold?

funcionan a la perfeccion por la eleccién adecuada del color rojo en el

recuadro de la imagen y el mensaje, que en éste caso simboliza alerta. El

blanco con el negro ademas de ayudar a potenciar el significado de la

idea, da un caracter de seriedad absoluto y reflexion junto al encuadre

gue se ajusta solo a lo que se tiene que contar.
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Philippe Bréson:
Las composiciones de Bréson (fig.8) son fotografias todas ellas
manipuladas con la idea de maltratar los negativos buscando otra

realidad. Ensucia la imagen para darle importancia al mensaje que quiere

transferir a través de la imagen de la mujer
como objeto. En ésta imagen como
podemos observar, mas que un simbolo
que atrae por su estética, la cual no resulta
desagradable a simple vista, ya que parece
un retrato de una persona con un cierto
atractivo. El torso y rostro frontal quedan
recortados en un plano medio con la gama
de grises modificada por la luz y la sombra,

al mismo tiempo que refuerza la tension y

frialdad de la escena. El rostro adquiere un

(fig.8) Sittutio

aspecto inexpresivo y congelado por lo que

esto hace que la potencia mas explicita se concentre en el cuerpo, atado
con un claro estilo fetichista y de “bondage”, pero alejado de las
connotaciones sexuales, puesto que no es lo que se pretende
precisamente en esta obra, resultando algo violento observarlas, y menos
todavia en el resto de obras de éste autor que adquieren una estética mas
terrorifica y artificial. EI autor otorga una belleza aproximada al horrory a

la burla del erotismo.

78



2.3.2. Andlisis de recursos empleados en las obras: tablas

comparativas
ARTISTAS QUE PERTENECEN A LAS OBRAS COMENTADAS
RECURSOS § | £ z | s o
N S | 5 2 | o8| TS| v | s | €5
EMPLEADOSENLAS | 2 | 3 |[£.| £ |28 |88 | 58|28 |82
OBRAS 2 z | 22| 3 2|25 |°8 | Ea | 82
o | &8 |68 | &
Predominio de la variedad X X X
cromatica
Espacios reales y reconocibles X X
Mayor similitud con el X X X X X X
referente fotografico
Mayor manipulacion digital en X X X
L X X
los individuos
Cercania con loirreal y la X X
. X X
fantasia
La concienciacion social y X X X X
polémica como mensaje
Tendencia hacia la ilustracion X X
y el pictoricismo X
La identidad del sujeto parece X X X X
sincera
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3. TRABAJO PRACTICO

3.1. CRONOGRAMA

Octubre . Comienzo del Master
Noviembre . Eleccion del tema de investigacion.
. Concretar el tema, conceptos y tiempos.
. Cronograma
. Metodologia
. Aclaracion de dudas a través de preguntas a profesores expertos en los
campos de interés del tema
. Verificacion.
Diciembre . Recopilacién de informacion sobre el tema de investigacion (primera toma de
contacto).
. Decision final de los conceptos tedricos y practicos.
. Elaboracién del indice.
Verificacion.
Enero . Recopilacién de informacion y documentacion. Lectura de articulos, libros,
Febrero Internet y ofras fuentes.
. Verificacion.
Marzo . Elaboracién de la base tedrica
Abril . Blsqueda de primeras imagenes como referencia para el proyecto.
Mayo . Busqueda de bibliografia especifica.
. Visita de museos y conferencias sobre arte, disefio y nuevas tecnologias
(finalizacion de la busqueda de referentes).
. Verificacion.
Junio . Realizar una ficha técnica de cada una de las personas mientras se van
Julio organizando conceptos.
Agosto . Eleccion, analisis y conclusiones de recursos empleados en las obras de
referencia
. Tablas comparativas
. Finalizacion de la base tedrica
. Verificacion.
Septiembre . Comienzo del trabajo practico
Octubre . Descripcion técnica.
. Realizar fotografias de las personas que formaran parte del trabajo practico.
. Trabajar con las fotografias realizadas (retoque y transformaciones
posteriores).
. Finalizacién del trabajo practico.
. Verificacion.
Noviembre . Redaccion de las conclusiones
. Entrega de la tesis de master.
. Verificacion.
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3.2. METODOLOGIA

Para empezar, una de las cosas de las que debemos hablar es de retrato,
0 mas bien, ver como el rostro tiene una importancia en la vida social
junto al cuerpo y a otros elementos asociados al individuo que les

caracteriza como seres diferentes del resto de humanos.

Entonces al hablar de identidad, nos estamos refiriendo a cémo son las
personas y como las vemos desde nuestro punto de vista individual. Y es
por ello que a la fotografia, tras su manipulacion, se le ha dado otro
significado, por lo que entre otras cosas pierde su originalidad para

convertirse en un hibrido.

Si nos preguntaramos cual fue el origen de la representacion del ser
humano, en la prehistoria ya se veia las imagenes de cazadores de
escenas cotidianas del momento, lo cual fue evolucionando en cuanto a la
utilizacién de nuevas técnicas y el modo de representacion cada vez mas

cercano a la realidad™.

En la época del Imperio Nuevo, la técnica de la pintura directa llega a
sustituir al bajorrelieve; al pintar directamente se suprime una de las
operaciones, aun cuando el procedimiento exige al artista un esfuerzo de
invencion no acostumbrado. Tal como ocurrid cuando el fresco italiano
reemplazé al mosaico bizantino por analogas razones de economia, de
tiempo y de materiales, la sustitucion en las tumbas egipcias de los
bajorrelieves por la pintura directa provocé las mismas consecuencias: un
arte nuevo nacia, menos suntuoso, mas fragil, que el antiguo, pero
también mas libre, mas apto para extenderse y para expresar ideas que

se oponian a las tradiciones establecidas.

54 FRANCASTEL, Galianne y Pierre. El retrato. Editorial: Ediciones Catedra, S.A. Madrid, 1978.
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El retrato volvié a encontrar, pues, las condiciones favorables para su
existencia a partir de la restauracion del Imperio y gracias a la flexibilidad
de la nueva técnica, favorecida por la restauracion del orden y la unidad,
la serenidad habitual del arte egipcio reanuda también su puesto
superando la inquietud y los tanteos que han marcado el fin del Imperio
Medio.

El retrato es la representaciéon de un sujeto. Aln ocupa su lugar como
espectaculo garantizado de miradas, gestos y haceres, colores y técnicas
pictéricas y sigue ahi luchando por permanecer formando parte del arte®”.

Segun cita Rosa Martinez-Artero en su libro sobre el retrato: "En principio
un retrato es un cuadro en el que se reconoce a un sujeto particular por la
semejanza y parecido principalmente con su rostro y que ademas suele
titularse con el nombre de retratado™®. Respecto al sujeto, la apariencia
externa debe coincidir con las sefas de identidad pero entonces debemos

saber que éstas son mucho mas que un nombre.

En el momento que un sujeto es representado un sujeto se efectia una
operacion retorica llamada metonimia, por la cual por la que la imagen del
rostro es la representante de la totalidad del cuerpo y se usa el nombre
como centro del conjunto de las sefias de identificacion (la parte por el
todo).

Por otro lado la apariencia del cuerpo ha sido interpretada como una

expresion del ser interior, de la personalidad total®’.

** MARTINEZ ARTERO, ROSA. El retrato, del sujeto en el retrato. Editorial: Montesinos editor, S.A.
Barcelona, 2004.

*%|d. Pagina 16.

" PEREZ, David. La certeza vulnerable. Cuerpo y Fotografia en el siglo XXI. Editorial: Gustavo
Gili, S.A. Barcelona, 2004.
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El cuerpo humano desde siempre ha sido el tema principal de los artistas,
y para la representacion de la identidad en este proyecto es
imprescindible por varias razones®®. Entre las cuales el hecho de ir
desnudo o vestido y que ciertos elementos cubran el cuerpo son puntos
de expresion igual de importantes que la exteriorizacién del rostro de los

seres que veremos a continuacién en las imagenes intervenidas.

La imagen del individuo puede cambiar con el tiempo, lo cual no tiene por
gue cambiar su identidad, a no ser que pretenda cambiar de personalidad
con un cambio de apariencia, adoptando diferentes personalidades junto
a una nueva estética. Si se examina el cuerpo y vemos que hay partes
que no se han conservado de su estado natural, sino que han sido
intencionadamente modeladas o modificadas, llegamos a la conclusion de
gue no existe ninguna parte del cuerpo exenta de reglas o criterios. Por
ejemplo:

- El crecimiento del pelo de la cabeza, en nuestro rostro y en nuestro
cuerpo es tratado de distintas maneras, dejandolo crecer, cortarlo,
afeitarlo o depilarlo. También se podria tefiir cambiando el estilo; la falta

de cabello natural pueden ocultarse mediante pelucas y postizos.

- Nuestra piel puede cambiar con ayudas de cremas, pintura, O

renovacion, dandole el efecto que se desea.

- Las imperfecciones estéticas son constantemente corregidas.
Cambiamos la forma de crecimiento de nuestros dientes, la forma de
nuestra nariz, las arrugas de nuestro rostro, tamafo del pecho, etc. Y en
cuanto al tamafio del cuerpo y los musculos son cambiados mediante

culturismo y dieta.

58 SIMBLET, Sara. Anatomia para el artista. Editorial: Naturart S.A. Barcelona, 2002
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En la década de los setenta, en relacion con el sujeto los artistas
conceptuales utilizaron la fotografia como medio de expresion. Y es en las
tltimas décadas del siglo XX, donde para los espectadores de la
fotografia del cuerpo, la exhibiciébn del mismo era muy personal ya que no
es lo mismo exhibir nuestro cuerpo desnudo que el rostro®®. Asi pues,
mientras el cuerpo contindia siendo en gran parte un tema privado, la cara

es un asunto publico de inevitable exposicion.

Ademas de ver caras todos los dias de carne y hueso, en la publicidad
sobre todo, también nos encontramos rostros perfectos, sin edad ni
defectos, ya que estan retocados por los productos combinados de
muchos artistas comerciales: modelos, directores artisticos, estilistas,
magquilladores, artistas de la composicién, de la compaginacién, del
Photoshop y del retoque, fotografos, litografos e impresores. Aun cuando
los rostros construidos por éstos artistas sélo pretenden seducir durante
no mas de una fraccion de segundo, sus “imagenes posteriores” se

recuerdan durante muchisimo mas tiempo.

Y aunque desde siempre el rostro humano fue un aspecto fijo de la
persona, inmutable e impuesto por el destino, hoy en dia la cara puede
rejuvenecerse con cosmeéticos o con la propia cirugia estética cada vez

mas avanzada.

Actualmente, pues los fotografos artisticos que desean representar el
rostro humano acuden a las nuevas tecnologias, en el siglo pasado el
retrato tenia una tematica mucho mas restringida, ya que su objetivo se
limitaba a revelar la verdad interior de los individuos. En aquella época
entonces, el rostro considerado como un objeto era un asunto estable,

mientras que hoy es un tema alternativo y las nuevas ideas desaparecen.

59 EWING, William A. El rostro humano. El nuevo retrato fotografico. Editorial: Art Blume, S.L.
Barcelona, 2008.
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Antiguamente los estanqueros, sombrereros, barberos, y otros
comerciantes afadieron a la oferta de sus servicios habituales la de
rapidos y econdémicos retratos, de tal modo que se convirtieron en una

industria radiante y los clientes aprovechaban la oportunidad.

Los fotografos aconsejaban a sus modelos en realidad a imitar la
introspeccion, dando como resultado unas “poses estereotipadas y

caricaturizadas, el lado oculto de este fetiche burgués que era el caracter.

Normalmente la mayoria de los retratos lo eran de cuerpo entero o de tres
cuartos de su longitud, y la representacion total del cuerpo se consideraba
como un requisito esencial de todo retrato. La dignidad y el decoro
constituian aspectos esenciales de la pose y era mucho mas importante
aparentar pertenencia a una clase social concreta que ostentar la marca

de cualquier tipo de individualidad.

Al ser el rostro el punto central del retrato, los defectos peculiares de los
rostros individuales se tornaron evidentes, y los expertos en retoque no
tenian mas remedio que embellecer el sujeto mejorando el efecto

artistico.

Hay una gran diferencia entre mirara a una persona directamente a la
cara y mirar su cara en una fotografia y no solemos permitirnos
normalmente examinar a fondo otras caras de carne y hueso, excepto los
rostros de las personas que amamos. Por lo tanto no deja de ser natural
que insistamos en que una fotografia nos presente bajo la mejor luz
posible, por lo que entre otras cosas, mientras una imperfeccién en un
rostro puede ser un sofoco pasajero, en una fotografia ésta se convierte

en una humillaciéon eterna.

En la fotografia del siglo XIX; hay millones de rostros: fotografias de

pasaportes, de criminales hechas por la policia, fotografias de locos
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captadas por médicos, nuevos rostros de celebridades, o las caras tal y
como se veian por la calle. El caracter y el espiritu no encajaban con
éstos geéneros. A finales de siglo, sin embargo, ya se habia recogido
suficiente informacién sobre los rostros y la gente queria algo mas
expresivo. Mas tarde la fotografia se aproximé més a la vida de las
personas, de tal forma que en el otro extremo del espectro estaban las
instantaneas informales del album de familia, con encuadres y angulos
extrafios y sus tiempos de exposicion mal calculados, que empezaron a

incrementarse tras la aparicion de las pequefias cAmaras manuales.

Ya se veian en los albumes de familia “muecas tontas y de
sobreactuaciones humanas”.
Estas son algunas frases celebres de personajes famosos que hablan
acerca del retrato fotogréfico.

“iun retrato! ¢Qué puede ser mas simple y mas complejo, mas obvio y
mas profundo?”. Charles Baudelaire, 1859.

“Un retrato fotografico es una imagen de alguien que sabe que le estan
fotografiando”. Richard Avedon, 1993.

“La tecnologia que sac6 al hombre de su entorno y también de su cuerpo,
permitiéndole entrar y salir del limbo a voluntad, se ha convertido en algo
tan informal, tan inherente al entorno, que hoy en dia hacemos este viaje
de una forma tan automética como quienes viajan diariamente para ir al
trabajo, con los ojos que no ven y desaparecido el misterio de la
autoconfrontaciéon y del autodescubrimiento”. Edmund Snow Carpenter,
1972.
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“Suefio con un espejo. Me veo a mi mismo con una mascara o veo en el
espejo a alguien que soy yo pero a quien no reconozco como a mi

mismao”. Jorge Luis Borges, 1985.

En el rostro humano hay infinidad de recodos, de curvas y de vias de
escape”. Georges Bataille, 1944.

“Los rostros cotidianos nos impresionan como enjambres de sutilidad.
Esta impresion tiene que agudizarse en la fotografia, que solo revela un
microsegundo del comportamiento de la cara, inmersa en un proceso
social”. Max Kozloff, 2000.

La fotografia es nuestro exorcismo. La sociedad primitiva tenia sus
mascaras y la sociedad burguesa sus espejos. Nosotros tenemos

nuestras imagenes. Jean Baudrillard, 1998.

“¢Por qué? Incluso me has robado el rostro; jti lo conoces y yo no!”.
Jean-Paul Sastre, 1944.

Para hacer un retrato no basta con reproducir las proporciones y formas
del individuo con exactitud matematica; por encima de todo, también es
necesario comprender y representar las intenciones de la naturaleza
puestas de manifiesto en ese individuo, para conservarlas y mejorarlas...”
André Adolphe Eugene Disdéril, 1862.

“La fotografia pretende mostrar la realidad. Con su técnica tienes que
acercarte a la realidad tanto como sea posible para imitarla. Y cuando te
acercas tanto te das cuanta de que al mismo tiempo no estas tan cerca”.
Thomas Ruff, 1993.

“Nuestra personalidad social es una creacion de las mentes de otros “.
Marcel Proust, 1918.
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“El cuerpo, ese bosquejo que hay que corregir...” David Le Breton, 1999.

“La mitologia del estiramiento facial crea personas que intentan nadar rio
arriba contra la corriente del tiempo, y lo hace cambiando sus rostros en
la otra direccién. Wendy Doniger, 2000.

“El rostro humano nunca miente. Es el inico mapa que registra todos los

territorios en los que hemos vivido”. Luis Sepulveda, 1998.

“Las exhibiciones faciales de los primates son estratagemas disefiadas
por la evolucidn para suscitar una respuesta por parte del receptor”. Signe
Preuschoff, 2000.

Nuestra peculiar fascinacion por la fama quizas sea la culpable de una
cultura en la que la apariencia es una reluciente ilusioén, una ilusision que

cambia dia tras dia”. Jonathan Lipkin, 2005.

“¢, Cudl es la funcion de un retrato? ¢Cudl es el grado de manipulacién
correcto, aceptable, entre el modelo y el fotografo? Y, ¢debe el arte
preocuparse por la exactitud? ¢No debe la fotografia preocuparse por ello

incluso mas?”. Richard Avedon, 1993.

El método con el que se han realizado las composiciones es muy similar
en el desarrollo de cada una, partiendo de la fotografia como base. La
camara utilizada para los seres retratados, es una reflex digital Canon 400
D de 10 mega pixel, cuyos resultados han sido éptimos, dado a que para
cada uno de los protagonistas se ha realizado una gran cantidad de
fotografias mediante el cual ha habido un proceso de seleccion previo a la

intervencién con retoque digital.
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Para crear al personaje se ha tenido que pensar en la idea del concepto
hacia que es lo que quiere transmitir y que es lo que necesito que
transmita, entonces ha habido unas conversaciones en las que “fotografo
y modelo” haciendo un pacto con aquello que se le pide al personaje para

mostrarlo ante la cAmara.

A la hora de elegir a cada uno de estos, ademas de la confianza
adquirida, como comentaba al principio, por las caracteristicas de sus
identidades son asociados a un personaje en concreto y creado por la

imaginacion.

No ha sido tarea facil en la mayoria de los casos saber quien respondia al
perfil buscado. Es mas ni siquiera se ha encontrado lo que habia como
predeterminado al principio de la sesion fotografica. Todo ha ido
surgiendo, evolucionando y puliéndose poco a poco con anotaciones de
todo tipo, asi como el tipo de vestimenta adecuado, si necesitan
magquillaje o no, la escenografia adecuada para lo que se quiere contar, la
posicion del cuerpo, la expresién del rostro, ...

Durante el proceso de trabajo, en el algunos casos una vez decididas las
caracteristicas especificas del personaje, progresivamente ha llegado a
tener una apariencia, segun el caso, distinta de la que se tenia plantada,
incluso en algun caso, inesperadamente pero contando con ello, el sujeto
no daba de si lo suficiente por lo que se ha tenido que replantear las
cualidades que debian aparecer en las fotografias y repetir la sesion,

incluso llegar a descartar por completo el trabajo realizado.

Una vez realizadas y elegidas las fotografias finales con la iluminacion y

enfoques adecuados para las intervenciones con el retoque digital con el
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programa Photoshop®, se han hecho previamente pruebas de color con
la aplicacion de colores en CMYK que son los resultantes en la impresion.

Ademas se han hecho pruebas de brillo, el contraste, la saturacion, y
como no, al tratarse de fotomontajes se ha eliminado el fondo original en
cada una de las fotografias seleccionadas para incorporar posteriormente
una escenografia creada con algunos de los componentes tipicos del
disefio gréfico y el arte (tipografias, herramientas del programa,
fotocomposicion y pintura) que a su vez concuerda con los aspectos
identificativos de los protagonistas.

El objetivo del fotomontaje no es integrar todos los elementos para que
nos acerque de algun modo a la realidad, sino crear un efecto artistico
donde todo lo que se vea acompafie al mensaje que el receptor en menor

o mayor medida ha de comprender.

La potenciacion del mensaje en algunos casos no siempre precisa de la
aplicacién de la tipografia como recurso, pero en ocasiones la propia
imagen pide su asistencia para comunicar de forma mas directa con el
espectador, ya que sin ella en ocasiones la imagen no siempre puede

hablar claramente por si sola.

A continuacién vamos a comentar una a una las imagenes presentando a
los protagonistas de este proyecto, asi como ademas podemos ver los
recursos empleados para entender la identidad correspondiente de cada
uno de ellos por muy efectista que nos pueda resultar la imagen definitiva.
Y posteriormente veremos unas fichas descriptivas en unas tablas que se
hicieron antes de las obras definitivas y durante el proceso, por lo que no

se puede ver todos los detalles del apartado descriptivo.

% WILLMORE, Ben. Photoshop CS avanzado. Editorial: Anaya multimedia (Grupo Anaya, S.A.),
Madrid, 2004.
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Cris:

El caracter espontaneo y positivo de ésta joven de 24 afos le hace
mostrarse ante los demas siempre con una apariencia sofisticada y
atractiva muy femenina, de modo que el género masculino en la mayoria
de ocasiones la ven como una mujer objeto, superficial por su

extravagante y moderno aspecto.

La manera de ser representada consiste en sustituir a dos maniquies de
un escaparate en una tienda de ropa femenina, ambas, una de pié y la
otra como si fuese una peana estan expuestas verticalmente para ser

observadas ante todo espectador en un plano general.

Ambas ubicadas de diferente manera exponen una estética que recuerda
a la mujer americana, con una melena rubia similar al estilo bob® que
junto a la ropa y los complementos pertenece a una tendencia de moda
retro, cargada de glamour, sensualidad e insinuacién, como si fuera una
modelo de pasarela o una estrella famosa, restdndole protagonismo a la
vestimenta que supuestamente esta expuesta en el maniqui para ser
vendida. Pero en éste caso ella es la que parece venderse, pero la
contradiccion de los textos complementan su identidad, siendo una mujer
con alto poder de dignidad y fuerte caracter que no se entrega facilmente,
pero su apariencia fisica es lo mas impactante de su personalidad y esta

presente por encima de todo .

Los recursos que se han empleado para esta imagen de caracter
publicitario son:
-Manipulacion de elementos del escaparate, cuya fotografia real fue

realizada una tarde de lunes en la poblacion de Xativa.

®2Estilo bob: Corte de pelo clasico creado en los afios 20, de lineas rectas y cortadas por encima
de la mandibula.
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-Agregacion de sombra de la modelo, tipografia y elementos como la

sefal de peligro.
-Ajustes del brillo, iluminacién, contraste y saturacion del color, para
obtener sensacion de juventud, energia, modernidad, estatismo y de

superficialidad en el personaje.

-Cortes rotativos que suelen llevar los maniquies para reforzar el efecto.
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David:

Una de las personas con mayor impacto visual, tras su enfermedad y su
deterioro fisico dificilmente camuflado, pero ante esto tiene una de las
personalidades mas caracteristicas de todos los personajes de este
proyecto. Tras varias conversaciones con el, pudo surgir la posibilidad de
hacer una representacion al natural de su estado vital, prestandose a
poder representarlo tal como se planed al principio de su descripcion

técnica.

La lucha por la supervivencia, su agradable forma de ser y el optimismo
constante, le hacen poder ser un joven integrado en la sociedad como el

resto de personas.

Por otro lado, interiormente se siente vacio, dolorido e inestable en todos
los sentidos, cuyo rasgo de su persona es lo que se ha decidido
exteriorizar en un ambiente urbano donde su Unica compairiia es el mismo

y los elementos que presencian su enfermedad.

Este es otro caso en el que el mismo personaje aparece repetido, solo
que ahora ambos tienen una relacion. Dentro de un plano general, el
personaje que se esconde, mira de frente de cara al espectador
mostrando con cierta timidez una radiografia de donde se sitia su
malestar con una actitud mas receptiva y luchadora que el que aparece

encorvado de perfil con el rostro en sombra y la mirada pedida.
Todos los elementos de la composicién, tienen simbologia junto al texto
qgue de nuevo que podemos ver con evidencia la descripcion del aspecto

mas relevante del sujeto.

El hecho de que las vendas dejen entre ver la pierna, flexionando las

rodillas y su piel con tonalidades palidas, potencia la extrema delgadez de

93



su anatomia. Por otro lado la mirada que transfiere desconfianza y temor,
y el conjunto de camisa y corbata hablan de un lado triste y decadente y

otro lado elegante sutilmente estable.

Los recursos que se han empleado para esta imagen cercana al cartel
con un mensaje de concienciacién social son:
-Incorporacion de elementos junto a la imagen de un espacio nocturno

extraidos del Internet.

-Retoque digital basado en la manipulacion del color, y modificacion de
elementos incorporados con simbologia asociada con el espacio interior
respecto a la enfermedad (hospital), y el estado actual que el personaje

vive (la realidad de enfrentarse a la sociedad).
-Integracion de una fotografia del rostro del sujeto como si de un cartel

publicitario se tratase, pero con un elevado contenido de desolacion en el

mensaje.
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Esmeralda:

En un plano medio podemos ver la imagen de una de las personas mas

jovenes del conjunto de personajes.

A la hora de describir a Esmeralda, lo mas predominante de su caracter
son los estados de animo, mostrando seriedad y serenidad en el rostro y
su actitud. Pero los estados animicos son siempre se pueden ocultar, y
menos cuando se trata de una obsesién o0 un instinto como es en este

caso.

El hecho de ver como en su entorno la mujer siempre ha sido luchadora
por hacerse un hueco ante la sociedad masculina, le ha llevado a una
inquietud de defensa propia y de aquellas mujeres que estan en una
situacion similar. Esto va relacionado con la obsesion y el instinto de
maternidad que siente constantemente, importandole mas que cualquier

otra cosa.

Su identidad va asociada a la representacion de una mujer embarazada
con un bebé en brazos, que ha sido sustituido por una bolsa de plastico
transparente llena de agua. Cuya inspiracion viene por la clasica virgen
con un nifio en brazos, cuyo tema es tipico de algunos pintores del
renacimiento. Y por otro lado se tuvo en cuenta como referencia el
videocip “Nothing really matters™®® de la cantante Madonna, donde al
principio del mismo nos muestra una estética similar en la sustitucion de la

bolsa por el bebé.

Su acostumbrada expresion seria muestra al mismo tiempo satisfaccion
por un lado por ser reconocida por sus valores como mujer y por otro lado

por sentirse madre sin en realidad serlo (instinto de maternidad).

62 http://es.youtube.com/watch?v=mLp7w9jyHGw 10-5-08 12:18h
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La joven aparece desnuda ante el espectador en posicion frontal, con un
cuadro justamente detras de ella del cual parece haber salido y vemos la
pintura fuera totalmente de el. Ademas el marco dorado que la rodea,
igual que tiene una apariencia muy artistica, tiene un significado
emblematico, representando a la mujer como una heroina, con la
maternidad como referencia al papel importantisimo de la mujer en la

sociedad.

En éste caso vemos una mezcla de ilustracion con fotografia hacia una
tendencia mas artistica que los anteriores. Los recursos manejados en
esta imagen son:

-El fotomontaje y el retoque fotografico en exceso, ha sido utilizado en el
dibujo digital de las hebras del cabello, el maquillaje de la piel y la
creacion del embarazo artificial entre otras cosas. Todo el conjunto
podriamos asociarlo con las portadas de libros o cuentos, ademas de un

cuadro antiguo como comentabamos previamente.

En el fondo, la parte de colores calidos, previamente al montaje y su
manipulacion, se hicieron unas mezclas de color con pinturas al 6leo
dejando texturas de la propia pintura para dar un efecto de relieve.
Ademas estéticamente es el sustituto del fondo negro, de tal modo que

figura y fondo pictorico parecen haber salido de un cuadro.

La tipografia de estética medieval en este caso queda integrada formando
parte de los recovecos decorativos del marco, y a la vez potenciando de
nuevo el mensaje de un modo sencillo.

-La incorporacion de un fondo negro dentro del marco hace que a ella se
le pueda ver mejor y contrasta con la calidez de los colores y texturas que

simulando elegancia y lujo.
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Fanny:

Sin duda alguna, es uno de los personajes con mayor expresividad y

mejores resultados obtenidos.

Su versatilidad de reinvencidn normalmente le permite representar
muchos personajes y por lo tanto diferentes identidades, pero una vez
conociendo su forma de ser relacionada con su aspecto fisico frio y
atractivo al mismo tiempo, facilita ver en ella aquello mas contundente de
un ser ambiguo entre lo animal y lo humano. Ante todo, su actitud
territorial evoca insensibilidad, desafio, seguridad, calma aparente y
tension interior que inevitablemente se reflejan en el rostro, de modo que
era necesario unir esa parte de su conducta revolucionaria, en la que
suele actuar con temperamento e impulso instintivo ante todo lo que le

produce la minima desconfianza.

Por otro lado, la seduccion y su potente atractivo fisico se involucran
mostrando belleza, y a la vez una estética permanente que impone
respeto por su mirada aterradora paralela a la del gato con el que mira

fijamente al espectador.

La imagen de ella aparece acomodada sobre un asiento de cuero negro
dentro de un plano general, con el rostro de frente y el cuerpo de perfil,
encarnando a una especie de reina antigua o bruja malvada, con una
ambientacion y estética mixta entre lo actual y lo mas cercano al estilo

clasico y lo funebre.

El espacio no necesita elementos de texto ni objetos que describan la
identidad, por lo que la fotografia en éste caso es mas que suficiente con
una ambientacion oscura y unos dibujos de motivos vegetales evocando

al lenguaje enigmatico de esta imagen. Solo un gato negro, junto al reptil
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incrustado en el brazo derecho (textura de serpiente), es el otro animal

con el que el sujeto es identificado por sus cualidades comentadas.

Los recursos empleados en el trabajo de la imagen similar a una
fotografia artistica son:

-Minimas intervenciones de retoque digital aplicadas al contraste, la
iluminacion, la modificacion de partes del rostro como la zona de los ojos,
incrustacion de texturas, elementos gréaficos en el fondo para dar un toque

de fantasia al estética general,...

- Potenciacion leve del color, ampliando la gama de tonos frios integrados

en el contenido del mensaje principal.
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Paco:

Continuando con la estética en la atmosfera envuelta en sensaciones de
oscuridad y misterio, vemos al personaje mas inaccesible de todos a la
hora de describir su identidad. Entonces viendo la personalidad hermética
e introvertida que el sujeto desprende, al conocerle mejor en toda accién
cotidiana, vemos que en la mayoria de sus acciones emplea el temor vy la
inseguridad a la hora de emitir un comentario o acto que pueda molestar a

los demas.

Esa parte es la mas atrayente de su persona, el hecho de como se aisla
de todo ambiente rodeado de personas y cosas que puedan incomodarle
son sustituidas por un espacio minimo que le mantiene cerrado, y puede

ver todo lo que pasa a su alrededor sin que nada le pueda afectar.

La idea de estar introducido dentro de una caja de cristal blindado hace
referencia a la proteccidn que necesita y al caracter cerrado que presenta

pronunciadamente.

El hecho de estar sentado en el suelo con una telarafia formada en la
pierna flexionada alude a la inmovilizacién en todos los sentidos, desde el
ocultamiento de todos sus pensamientos y emociones al tremendo temor
a ser conocido y observado. Por eso se pensé en la idea de descubrir
parte de su anatomia, ya que cuando la intimidad se exterioriza, la
reaccion ante dicha accién puede ser brusca afectando como es en este

caso al estado de animo y transferirse al rostro.

Para la revelacion de la identidad en éste caso la fotografia tiene la fuerza
suficiente y no necesita mas elementos que los que vemos. El fondo
negro totalmente liso, es el original que se emple6 en el momento de la

toma fotogréfica.
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Uno de los fotomontajes mas sutiles de todo el conjunto de imagenes
destaca como obra fotografica con pocos recursos empleados:

-Los retoques digitales han sido tratados de una manera muy minuciosa,
ya que la fotografia en éste caso tiene una resolucidn Optima y

manipularla en exceso estropearia sus cualidades.

-Telarafa dibujada posteriormente con la mayor delicadeza posible para

gue sea coherente con el resto de elementos.
- Al igual que se ha intervenido en el rostro pasando de mostrar cierta

expresion seria a mostrar un ligero panico, la anatomia ha sufrido una

leve congelacion y encogimiento sin perder calidad y atractivo.
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Paloma:

Nada mas iniciar una conversacion lo primero que desprende esta joven
de piel morena y rasgos agitanados es su fuerte temperamento. No oculta
nada, y se muestra tal como es sin importarle lo que otras personas

puedan pensar de ella.

El modo en el que se pensé para personificar su forma de ser mas
directa, en este caso salid de un modo mas fluido, viendo unos resultados

increiblemente 6ptimos para lo que se queria representar.

En un plano general y mediante una composicién de tipo triangular, ella
se sitla equilibradamente en la parte central procesando una gran carga
de dominacién y agresividad neurética perteneciente a la ira y al
descontrol de sus acciones, y a la vez controlando todo lo que puede dar
arrasando con todo lo que se le ponga por su camino. En la parte
izquierda, vemos arrodillada retorciéndose al sujeto en un momento de
tortura y sacrificio ocasionado normalmente por ella misma. Y finalmente
en el lado derecho, expresa una parte de venganza y locura extrema

contenida que se refleja en el rostro.

Quizas al ser una persona tan honesta, de facil exaltacion y dispuesta a
mostrarse tal como es, se le atribuye un papel de descontrolada y fuera
de lo comun, esto implica a la estética con la que se identifica, en este
caso como si fuera un animal que ha sido cazado y atado en un estado
natural de agresividad permanente, insertada en un lugar adecuado como
es una jungla con hogueras y espeluznantes animales que le acompaifan

en la accion que esta ejecutando.

Los colores calientes contrastados con un significado violento en este

caso, el juego anatémico con las cuerdas y la escasa vestimenta indican
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una fusién entre el sadomasoquismo, el bondage®®, y el mas puro dolor

fisico y emocional.

Los recursos graficos de éste fotomontaje se acercan a la ilustracion
rozando mas los aspectos de la fotografia que otra cosa:

-El fondo es un fotomontaje donde se notan los ensamblajes del colage a
propésito, creando una ambientacion artistica para dejar ver en lo posible

al sujeto.

-Modificacion de las tonalidades de la piel, los contrastes de rojos y la
reestructuracion del cabello para aumentar la expresividad que debe

mostrar.

% sadoquismo y bondage: Atribuido a las practicaaaes.
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Ramon vy Vito:

Este es el Unico caso en el que se ha escogido a dos individuos diferentes

para hablar de la identidad.

Ellos son pareja y lo que se pretende contar es por un lado lo que ambos
comparten, la libertad en tener relaciones sexuales con otras personas de

Su mismo sexo, siempre con el mutuo consentimiento.

Por otro lado la identidad de cada uno va unida a los gestos y vestimentas
que se les atribuye. De modo que vemos una serie de contrastes que
estéticamente ofrece una apariencia versatil integrada perfectamente con

el objetivo de esta obra.

Ramén es mas maduro en cuanto a la mentalidad y la edad que tiene, lo
cual se relaciona con su caracter serio y conservador. Antepone el
respeto y la educacién ante cualquier tipo de accion, en especial con las

personas que no entienden la homosexualidad.

Vito es impetuoso, y tiene una actitud mas femenina y alegre, lo cual se

exterioriza de tal modo que llega a eclipsar a su pareja.

La promiscuidad y sus variantes son los puntos mas espontaneos e
identificativos que ambos desprenden, y que por lo que vemos en la
dindmica composicion, asi como detalles de cogerse de la mano y no

atados implica libertad.

La compensacion de masas y los dos cuerpos cortados amplian el plano,
siendo de tipo general y como en las imagenes anteriores, vemos parte
de los elementos del escenario que corresponden a las descripciones de

los protagonistas.
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El hecho de que ambos miren fijamente a un cuerpo distinto y algunos
mensajes tipograficos sean tan evidentes, se asocia rotundamente con la
promiscuidad. Asi como en el color, el rojo de las paredes y suelo, son
atribuidos a la pasion sexual, la imagen general tiene un toque de

fetichismo.

La alfombra con el contraste del blanco y el negro, paralelamente a los
trajes y sillas, mas que un objeto de decoracion es un contraste total de

los caracteres de los personajes.

Y siguiendo con la simbologia, el cuadro que vemos al fondo con una
especie de salpicadura de sangre, representa el momento en el que ellos
dejan de mirarse para interesarse por otras personas, pareciendo un

disparo que interrumpe una accion para iniciar otra.

En este caso los recursos que se emplean son:
-Grandes retoques digitales, tales como la creacion del espacio
digitalmente construido, con degradados para simular realidad y la

incorporacion apropiada de elementos para narrar la escena.

-El tratamiento de los personajes esta trabajado con un efecto distinto a
los anteriores, de modo que ante la proximidad del espectador, hay una
mezcla entre el tratamiento pictérico digital y el fotografico, cuyo efecto se

unifica al alejarse.
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Sivera:

Este conocido de hace poco mas de un afio es otro caso de mostrar

contradictoriamente un lado muy humano y otro mas superficial.

Al conocerle se notaba esa parte carifiosa tierna y afectiva hacia las
personas, algo que esta conexo a su apariencia fisica, delicada y sencilla.
Describir sus cualidades tiende a estar destinadas a su trabajo y
aficiones, las nuevas tecnologias en cuanto a lo electréonico y el mundo

informético.

Fisicamente tiene cabello cano, ojos claros, piel fina y voz amable,
entonces la identidad que habria que representar, junto a su dedicaciéon
casi completa al trabajo que desempefia, iba formulando una mixtura de
conceptos que hablaban de un lado muy humano y entregado a las
personas de su entorno, pero por otro lado un comportamiento

independiente, frio, irracional y calculador.

Estas cualidades junto a su aspecto fisico, hicieron que surgiera la idea
de transformarlo en un cyborg® con un aspecto mas humano que

mecanico.

En un plano americano vemos al sujeto retratado desplazado hacia la
derecha, mediante una actitud posesiva y firme con su corazén humano
en la mano. El hecho de haberlo sacado del centro indica entrega sin
importarle lo que pueda ocurrir, lo cual puede parecer que esté
programado por esa parte tecnoldgica e inhumana al mismo tiempo que
hace de el un ser dudoso de sentimientos, pero siempre impulsado por

sus emociones mas profundas.

o4 Cyborg se forma a partir de las palabras inglesas Cyber (netics) organism (organismo
cibernético) y se designa a esos personajes que son mitad mecanico y mitad organico.
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El fondo es muy sencillo y se integra a la perfeccion con el resto de tonos
claros y frios, de los que la tipografia también se aprovecha para pasar

casi desapercibida mezclada entre los dibujos de circuitos eléctricos.

Los recursos empleados para esta imagen compuesta mayoritariamente
por la fotografia son:

-La transformacion de ojos, textura del pantalon, supresion de ombligo y
pezones, y la abertura de la carne con mecanismos internos entre otras
aplicaciones en el cuerpo son algunos de los cambios necesarios para la

apariencia ambigua entre hombre y maquina.

-El color de la piel ha sido modificado a tonos mas sonrosados vy frios,
mostrando una anatomia que se aproxima a la vez que se aleja de la
realidad. La modificacion de todas estas partes de su cuerpo ademas de
parecer un cyborg hace que tenga un aspecto mas estatico que en la
fotografia original, por lo cual el retoque digital ha sido de mayor utilidad

en este caso mas que quizas en otras identidades.
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Toni:
Aqui vemos un autorretrato multiple, donde por lo visto el personaje no
adquiere ningun aspecto transformista, mas bien se acerca a una realidad

de actitudes cotidianas y sinceras.

La identidad en éste caso es variada, se puede hablar de estados de
animo y emociones de todo tipo que van variando en cuestion de

momentos.

Podemos ver desde una parte divertida, positiva y enérgica hasta una
actitud decadente, intima y seria en menor medida. Entonces observamos
un recorrido por varias facetas o maneras de ser en una misma persona
multiplicada sin importar la vestimenta, el peinado o el lugar en el que se

encuentra para la creacion de un personaje en concreto.

La tipografia y los elementos graficos son nuevamente suficientes para
acompanar a las acciones que se quieren contar mediante la expresividad
de los gestos, muecas, movimientos y relaciones entre ellos hablando en

todo momento del mismo sujeto fotografiado en momentos diferentes.

El hecho de hacer varias sesiones fotograficas para la misma persona
supone un registro distinto cada vez que posa ante la camara en
diferentes dias, ya que vemos estados de animo variados y por lo tanto

reflejados en el rostro.

Todos los personajes estan situados en un plano de conjunto con formato
de una panoramica alargada para poder ser organizados y tener relaciéon
entre unos y otros. Si dividimos el formato en varias partes como si de un
poliptico se tratara, no pueden dar la sensacidon de que estar todos
incomunicados. En éste caso se ha empleado la regla de tercios
guedando todas las masas repartidas por igual.
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Existen varios referentes de obras apaisadas y con gran namero de
personajes retratados. En la obra “la dltima cena”, hay un intento de

mantener un equilibrio de masas.

Los recursos basicos empleados en éste foto collage son:
-El fotomontaje multiple, la incorporacion de tipografia de distinta clase
para jugar con la diversidad de elementos graficos creados con las

herramientas del programa.
-La desaturacibn cromatica, el contraste y la iluminacion para la

potenciacion de las expresiones en el rostro de cada uno de los

retratados.
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Tras la descripcion de los personajes con el uso del retoque digital y el
disefio en la fotografia, hay que comentar una serie de tres identidades
que estan tratadas con los mismos recursos, ademas de un aporte
artistico, la pintura. Comparten intereses similares y son el componente

artistico que complementan a los objetivos de este proyecto.

Comparten entre otras cosas una imagen sencilla, real y coherente en
conjunto, como la representacion de la posicion relajada, los fondos
blancos intervenidos con el arte digital y la pintura directa, la naturaleza
como medio identificativo, etc. La manipulacion fotografica ha sido menor
en comparacion con las obras de retoque digital anteriormente descritas,
siendo la pintura la encargada de enfatizar lo que se pretende decir en

cada caso.

El proceso de trabajo que se ha llevado a cabo consiste en imprimir la
fotografia sobre una tela de algoddén con imprimacion previa, y tintas
especiales para impresion digital, y una vez hecho esto posteriormente
son montadas sobre una superficie rigida como es en este caso la
madera que le dara una estabilidad al soporte en el que se intervendra
con las técnicas de pintura acrilica y el latex como componente matérico y

protector de la superficie final.
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Sita:

El caracter dulce y vulnerable de ésta joven de 23 afios es facil de
reconocer. Aunque parece que vaya disfrazada en algunas ocasiones,
ella tiene su propio estilo satirico, creativo y espiritual que la hace
diferente del resto entre otras cosas por sus actitudes peculiares que la

llevan a ser casi un personaje de teatro en el entorno cotidiano.

En la toma de la fotografia ella buscé un lugar donde se sentia

identificada, el medio ambiente y la naturaleza.

El dia era luminoso y eso le hizo expresar alegria y satisfaccion natural,
con lo que entr6 en un proceso de relajacion y placer que se trasfirio
inmediatamente a la fotografia que posteriormente fue manipulada con la
técnica del fotomontaje. Tres rostros con la técnica de la transparencia y
la opacidad muestran el proceso de sensacion del momento junto al
estallido vibrante de los colores limpios y puros que en su conjunto

despiertan alegria.

Los motivos vegetales con formas organicas y las texturas mas
geomeétricas juegan de un modo dinamico e integrado junto a todos los

elementos de la composicion.

La tipografia como en el resto de obras refuerzan el mensaje y se adapta
a la estética que se requiere en todo momento. En éste caso ha sido
trasferida manualmente para adquirir el efecto de autenticidad que

caracteriza al sujeto.
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Sandra:
Es quizas el caracter mas negativo e introvertido de todos los personajes

comentados hasta el momento.

La marginacion por parte de sus compafieros durante la infancia le ha
marcado de tal modo que, aunque se vea una sonrisa en sSu rostro

transfiere connotaciones negativas cargadas de tristeza y melancolia.

Ante cualquier fotografia intenta ocultar su fisonomia, ya que los
complejos que adquiere su personalidad, la llevan a momentos en los que

facilmente se deprime y se encierra en si misma.

Sin embargo, a pesar de la estética que adquiere la tipografia con el texto
invertido y las raices antiestéticas incrementando el significado de su
identidad, se ha optado por extraer la parte oscura de Sandra de un modo
positivo y animado. Esto se asocia a que solo se siente feliz cuando esta
en contacto con el exterior y de nuevo el entorno natural ligado a su

paisaje emocional.

En éste caso el color ha sido sustituido por la materia, usada para dar una

textura rugosa a la superficie plana.
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Sofia:
Si las dos obras anteriores se acercaban a la fotografia y la ilustracion,
ésta composicion tiene una estética mas cercana a la publicidad con

pequefias dosis de arte pop (incorporacion de tintas planas).

Sofia como veremos en las tablas de cada personaje, tiene una identidad
amable, dulce y delicada que atrae con facilidad a todo aquel que la
conoce. No obstante, su apariencia serena se transforma en un ser

despiadado y grosero.

Se ha elegido la representacion fisica como apariencia inofensiva y
delicada, por lo que se han empleado los recursos de las transparencias,
como en el fotomontaje de Sita, y los colores suaves y en éste caso el
rosado, como simbolo femenino junto al verde se relaciona con la

primavera.

La oposicion entre la apariencia y el interior se alude mediante la
vestimenta, los grafismos aleatorios y la tipografia, por un lado manual
acoplada a la rama de un arbol y por otra en negro, y mas visible emite un

significado sarcastico.
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Juegos de nitidez en la imagen, el dominio racional del color, elementos
sin excesiva coherencia con la finalidad de enriquecer compositivamente,
y ayudar a que el mensaje se entienda mejor, etc. Muchos son los
recursos empleados tras la captura fotografica, que junto a temas como
la libertad de expresion, los derechos del ser humano, la exposicion de la
anatomia de las personas retratadas como medio de expresion junto al
rostro, la metafora y la ironia como lenguajes mas destacados propios de
la retdrica visual,... Son medios manejados repetitivamente y hacen que
poco a poco se establezca un estilo Unico en una obra basada en lo

conceptual y la poética visual.
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3.3. FICHAS TECNICAS.

Cris
Artificial, superficial, racional, estable, segura, maquillaje
y vestimenta moderna le hacen sentirse mas segura de
Conceptos si misma, estética con connotaciones que sugiere
basicos sensualidad y sexualidad, centro de atencion.
Primeras ideas.
Diferentes posiciones de pose de modelo, frialdad y
posicion totalmente estatica, tres figuras de cuerpo
Recursos entero.
graficos Vestimenta y complementos de estilo moderno, retro y

pop que se involucra en expresion de personaje irreal
creible y belleza fisica perfecta.

Tres maniquis en un escaparate de ropa juvenil,
imagenes, objetos y tipografia que junto a la imagen el
resultado fortalece el concepto.

Versatilidad, glamour, variedad de color y abundante
luz como si se tratara de un show.

Observaciones

La idea de colocar tres figuras de cuerpo entero se
modifica, siendo finalmente dos, una de cuerpo entero y
una peana.

La tipografia y la pantalla de nedn se integran como
elemento real del escaparate.
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David

Tristeza, carencia de realizar una vida normal,
Conceptos sufrimiento constante, enfermedad, soledad,
basicos marginacion, debilidad, fragilidad, deterioro fisico,
lucha por camuflar su estado decadente.

Muestra del estado de la enfermedad como punto
caracteristico de la identidad correspondiente.

Primeras ideas: Posicibn encorvada intentando
mantenerse en pie y exteriorizando su identidad
mediante las connotaciones de la enfermedad del
Recursos estado interno.

gréaficos Espacio real donde suele haber gente, y es en plena
vida nocturna (luces, trafico, movimiento ocasionado
por el contraste cromatico) donde el personaje es el
anico ser viviente.

Las sombras y las luces son recursos que favorecen al
contenido del mensaje.

Los mensajes se encuentran en letreros, carteles y
Observaciones | colores combinados con una atmésfera negra que
abunda entre objetos cotidianos asociados con la
enfermedad que le acompania.

El sujeto aparece duplicado como si formase una Unica
persona mostrando las expresiones del miedo que
sufre ante su enfermedad persistente.
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Esmeralda

Ingenua, protectora, instinto de maternidad, ama de
casa (actitud mujer de hace 30 afios), inocente,
Conceptos trabajadora y luchadora, apariencia serena vy
basicos vulnerable, calma y tranquilidad.

En la imagen final ella debe aparentar felicidad de
representar el papel de una madre, que en realidad no
lo es (contradiccion)

Primeras ideas.

De frente con el rostro solemne, relajado y natural.
Embarazada y cogiendo una bolsa de agua vy
Recursos meciéndola como si tuviese un bebé entre los brazos.
graficos La bolsa de agua tiene que representar el vacio.
Sensibilidad en tratamientos de la piel, aspecto
natural, bello y sutil en el rostro.

Fondo con texturas pictoricas y tonalidades calidas.

Evolucion de conceptos: Ella por la posicion de su
Observaciones | cuerpo nos recuerda a una virgen con el nifio, y con
la presencia de el marco que hay detras de ella se
habla de la idea poética en al que ella sale del cuadro
convirtiéndose en un personaje real.
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Fanny

Audaz, caracter fuerte, desconfiada, desafiante,
insensible,  posesiva, ambiciosa, egocéntrica,
Conceptos despecho, seductora.

béasicos
Su relacion con la serpiente: Observadora, segura de
si misma y cuando consigue su objetivo actda con
maxima rapidez.

Representa sutilmente el papel de una especie de
bruja o reina malvada.

Primeras ideas.

Posicion frontal, rostro serio y solemne, piernas
cruzadas, sentada, torso erguido.

Recursos
graficos Estética gotica: Vestido elegante, peinado de época
(antiguas reinas), tonos negro y verdosos, alguna joya
antigua, piel y ojos de reptil, brazos colocados sobre
piernas, tono de piel moreno pélido.

Fondo oscuro con materia, tonos grises, negros y
sombras, atmdsfera cerrada y con texturas metalicas
y bastas.

La incorporacion del gato negro, relacion con la
Observaciones | identidad del sujeto y animal de compafia de las
brujas.

El fondo tiene un aspecto gbético con colores
apagados y formas organicas vegetales.
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Paco

Hermético, inaccesible, calma aparente, -caracter
cerrado e introvertido, inmovil, sereno, frio, pero como
Conceptos punto de contradiccion aparenta fuerza y cercania.
basicos Intenciébn de relacionarse, pero es una conducta
superficial en busqueda de la apariencia.

Primeras ideas.

Posicion frontal, encerrado en caja de cristal blindado
ajustada a su cuerpo encogido, pies descalzos,
Recursos sentado y mirando fijamente al espectador. Sin ropa de
graficos cintura hacia arriba, piel hiumeda.

Fondo oscuro, con minimo espacio de fondo, juego de
seduccion por el efecto que produce la iluminacion y
ambientacion fria e inquietante.

Tratamiento minimo en el rostro manifestando el
panico y la falta de oxigeno producido por éste estado.
La sensacion de congelacion del tiempo se refleja en
todos los aspectos, pero hay que dejar ligeras ideas
del estado vivo.

El rostro, expresa actualmente mayor sensacion de
Observaciones | miedo contenido.

La incorporacion de una telarafia en la pierna es un
aspecto tenue que potencia lo suficiente al mensaje
gue define a éste individuo.

118



Paloma

Ira, agresividad, desesperacion, impaciente, salvaje,
soberbia, descontrol...

Conceptos Por su caracter predomina mas el comportamiento
basicos animal que el humano).

Todos los conceptos relacionados con la agresividad
se sobreexponen sobre la belleza fisica de la que
dispone el sujeto y los instintos moralmente incorrectos
en el ser humano (instinto animal).

Primeras ideas.

Posicion frontal arrodillada, mirada en tension
absoluta, cuerpo sucio y desgarrado, expresion
Recursos canibal, fiera, atada con cuerdas, con pintura para
graficos simbolizar la sangre y el desgarro), (Tres imagenes del
estado de agresividad/ira, tortura y desesperacion.

La imagen de la selva o jungla salvaje, colores muy
contrastados y de alta saturacion, acompafan a la
expresion de la identidad en plena accién.

El fondo pasa a ser una jungla formada a partir de
Observaciones | fotografias diferentes y dibujos gréaficos (ordenador).

La ascension de las llamas e incorporacion de la luna
llena complementan la estética deseada para el
escenario y dan mayor sentido al mensaje conceptual.
Exageracion de la estética del personaje manifestada
con la aplicacion del retoque digital.
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Ramon y Vito

Dependencia, libertad de expresién, mostrarse tal

Conceptos como son de forma irénica y humoristica, sinceridad,
basicos promiscuidad, elegancia, fetichismo, actitud animal,
pasionales.

Primeras ideas.
Ramoén: Serio, elegante, educado, cuidadoso, Yy

comprensivo.
Recursos Vito: Alocado, sexy, ordinario, ambiguo, arriesgado y
gréaficos liberal.

Posicion de perfil, unidos de espaldas sin mirarse,
sentados cogidos de la mano.

Fondo sencillo, de colores planos recargados de
palabras y mensajes que describen el caracter de
ambos.

La mirada de cada uno de ellos de dirige hacia otros
hombres (infidelidad).

La estética de cada uno de ellos refleja sus
identidades.

Connotaciones sexuales:

La tipografia se reduce a mensajes que sutiimente
aparecen de fondo y divididos segun los que
Observaciones | pertenezcan a cada uno de ellos.

Cuadro con salpicon de sangre.

Hombres de espaldas desnudos con cuerpos
espectaculares.

Disefio y decoracion del ambiente con un toque
Kistsch y tendencia retro. La alfombra con estampado
de animal esta asociado con el glamour y la calidad, el
color rojo de suelos y paredes, ...
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Sivera

Tiene dos facetas contradictorias:

Conceptos Positivo, alegre, honesto, sincero, transparente,
bésicos sencillo, generoso, se entrega asi mismo.

Sumergido en exceso en las tecnologias,
independiente, insensible, mentalidad fria vy
calculadora ...

Primeras ideas.
Mirada y posicion del cuerpo frontal sacandose un
corazon real, rostro sereno, serio y tenso, apariencia

humana - robot. Retoques digitales alternativos,

incrustando cortes y heridas en la piel, cables
Recursos eléctricos y Organos internos metalicos. Torso
gréaficos descubierto.

Tonos calidos, tonos frios y apagados en la piel,
persona de carne y hueso y elementos de maquinaria
y electricidad, serenidad y tension. Todas estas
oposiciones muestran una identidad ambigua.

Fondo sencillo con tintas planas sin elementos que
recarguen lo mas minimo la imagen y por lo tanto
pierda protagonismo el personaje.

El fondo pasa a ser un espacio luminico incoloro, con
Observaciones | tonalidades metalicas y dibujos digitales de circuitos
integrados en una sola palabra que sugiere lo que la
imagen quiere contar junto a la fotografia manipulada
en la medida justa y adecuada.
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Toni

Fantasioso, fragil, inestable, infantil, inmaduro, extra

Conceptos sensible, noble, alocado, risuefio, otimista, obsesivo,

basicos ingenuo, caracter de contraste rotundo. Activo y
nervioso (interior), tranquilidad, dulzura (expresion del
rostro).

Primeras ideas.

En realidad se muestran muchas facetas, con lo cual
es complicado crear un personaje unico que destaque
Recursos en algo en concreto.

graficos
Seleccion de fotografias donde cada uno de los
personajes (el mismo sujeto), representa un estado de
la personalidad en diferentes planos, con una
coherencia entre ellos. Armonia cromatica vy
abundancia de luz.

Fondo monocromo en blanco o negro y sin elementos
escenograficos, creando wuna atmésfera limpia
carente de forma o color alguno.

Naturalidad y espontaneidad. Sin abusos del retoque
en la fotografia.

Muchas fotografias del mismo personaje clonado
Observaciones | mostrando mis mil facetas algunas de ellas repetidas,
saltando, pensativo, feliz, dependiente,... colocadas
de manera espontanea con el mismo fondo en un
mismo espacio panoramico de color blanco
definitivamente.

Texto: alguna frase y palabra que desde siempre me
han interesado y me definen como persona.
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Sita

Espiritual, tranquila, creativa, optimista, natural,
Conceptos sencilla, humana, risuefia.
basicos

Primeras ideas.
Posicion frontal mostrando una actitud de busqueda de
la autoestima mostrando serenidad y paz. Los motivos

Recursos vegetales se integran con la vestimenta y representan
gréaficos una especie de escena de lluvia (contacto con la
naturaleza).

El otro rostro se muestra transparente para la
representacion del positivismo que desprende.

La saturacion del color con pintura acrilica armoniza
Observaciones | los gestos amables de su identidad.

La tipografia manual, tiene un aspecto caligrafico muy
real y humano como si ella misma lo hubiese escrito
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Sandra

Introvertida, incomoda consigo misma, vulnerable,
Conceptos solitaria, acomplejada y precavida.

basicos
Su felicidad se exterioriza cuando una fuerza mayor
por otras personas de su entorno le hace abrirse (el
exterior).

Primeras ideas.

Posicion de perfil con una expresion de sonrisa
forzada, rodeada de un conjunto de elementos, entre
Recursos ellos el fondo un equilibrio vertical inestable. Juego
gréaficos ambiguo entre el autocontrol y el intento de exteriorizar
su identidad, y los elementos barrocos con un "yo”
ausente y aterrado.

Escasez del color y abundancia de materia en la
superficie del soporte.

La tipografia medieval junto al significado del texto y la
Observaciones | imagen, dejan clara una sensacion contradictoria entre
el rostro levemente sonriente y los elementos de
aspecto serio y misterioso.
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Sofia

Belleza delicada, enérgica, sincera, delicada,
Conceptos extrovertida, aparentemente inocente y de caracter
basicos brusco interiormente.

Primeras ideas.

El hecho de aparecer durmiendo sobre un arbol alude
a la paz de su supuesta identidad. Asi como los
Recursos motivos florales, colores relacionados con la feminidad,
graficos la dulzura y la sensibilidad y algunos textos
tipogréficos, son elementos que por mayoria hacen
hablar por si sola a la imagen.

Algunos datos como la ropa semioculta, la expresion
seria del rostro de perfil y el texto rotundamente
sobrecargado de motivos punzantes, contradicen y por
lo tanto revelan su verdadera identidad.

La saturacion del color y las formas curvas y rectas
Observaciones | aportan informacion al mensaje contradictorio del de la
personalidad del sujeto.
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3.4. RETRATOS INICIALES
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David
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Esmeralda
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Fanny
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Paloma
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Ramon y Vito
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Sivera
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Sofia
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3.5. RETRATOS FINALES

Cris

65,7 x 50 cm.
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David
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60 x 60 cm.
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Esmeralda

65,6 x 60 cm.
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Fanny

68,9 x 50 cm.
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Paco

75 x 50 cm.
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Paloma

72,6 x 50 cm.
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Ramon y Vito

96 x 49,5 cm.
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Sivera

65,7 x 60 cm.
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Toni

nothing really matters

detalle

116 x 28 cm.
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Sita

70 x 51 cm.
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Sandra
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70 x 51 cm.
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Sofia

70 x 51 cm.
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4. RENDER

En este apartado podemos ver una simulacion de uno de los espacios
provisionales donde se expondria el conjunto de la obra. Como todavia no
se sabe el sitio concreto en el que cada una de las imagenes seran
expuestas, se habia pensado en la sala de exposiciones de la facultad de
bellas artes como uno de los posibles lugares donde se puede contemplar

por primera vez el proyecto como espacio de inauguracion.

Sala de exposiciones de la Facultad de Bellas Artes de San Carlos
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5. CONCLUSIONES

Para la realizacion de éste proyecto senti la necesidad de trabajar con
aguellos temas de interés que desde siempre me han despertado
curiosidad pero que nunca he llegado a llevarlos a cabo.

Al principio tenia muchas dudas y me veia realmente perdido, por que el
hecho de realizar una investigacion de algo que todavia no tenia claro del
todo, era algo totalmente nuevo a lo que me tenia que acostumbrar. Pero
poco a poco fui razonando cuales eran los factores que habia que tener
en cuenta para cada planteamiento y todo se iba solucionando a la vez
gue maduraban las ideas. Al mismo tiempo concretaba las técnicas,
temas y materiales con los que queria trabajar del modo mas personal
posible, sin tener que asociar ciertas técnicas con las imagenes que
queria representar en un principio.

Todo surgia cuando se veian los resultados obtenidos, de tal modo que

solo me involucraba con aquello que realmente respondia a mis objetivos.

El ordenador es una herramienta de trabajo a la que no estaba demasiado
acostumbrado, entonces con éste proyecto a al vez que trabajaba con las
imagenes tengo que confesar que he aprendido a utilizar herramientas
que anteriormente desconocia del programa con el que he trabajado para

cada una de las obras durante todo el proceso del proyecto.

En cuanto a la ilustracion como término intermedio entre el arte y el
disefio, en la fase de investigacion, he aprendido muchisimo viendo por
ejemplo obras de autores fascinantes que de algun modo han enriquecido
mi cultura visual. Y a raiz de esto me siento muy orgulloso y sorprendido,
de mi mismo por obtener resultados Optimos en cada uno de los
fotomontajes, que a su vez forman un conjunto muy interesante, lo cual no
quiere decir que deje este proyecto como algo cerrado, quiero seguir

trabajando con los retratos fotograficos usando los medios artisticos y
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digitales como lo he hecho hasta ahora. Y probablemente continde con
este tema en la tesis del doctorado.

Estaba sin duda mas familiarizado con el mundo del arte, la pintura
exactamente, que con el del tratamiento digital y el disefio, entonces he
aprovechado los conocimientos de mi carrera combinados con los nuevos
aprendizajes adquiridos durante el curso del master, y ha sido estupendo

por que creo que ha interferido positivamente en el trabajo.

Otra de las sensaciones que he tenido durante la parte préactica sobre
todo, ha sido la excesiva cantidad de retoques y de modificaciones que se
le puede hacer a un personaje, con lo que he llegado a disfrutar
intensamente, pero esto también causa adiccién hasta que se llega a un
punto donde se empieza a dudar demasiado sin llegar a un punto exacto
de complacencia personal. En estos casos se han hecho modificaciones
de todo tipo llegando a detestar el trabajo realizado, incluso a descartarlo
por recursos que no se han podido emplear de ningin modo o por que
algo no daba mas de si.

Paso a paso las cosas salen bien, y dedicando tiempo suficiente, el
trabajo va obteniendo una calidad digna, lo cual me ha hecho sentir
comodo y eso implica a que mi creatividad y mis ganas de seguir
trabajando han mejorado con respecto al principio.

En general estoy bastante contento de la investigacion que se ha
realizado, y espero seguir alcanzando un estilo propio que cada vez lo
llevo mas a mi terreno como lo hace la mayoria de artistas y disefiadores

reconocidos en su campo.
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