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RESUMEN

El presente Trabajo Final de Master surge de una serie de in-
quietudes alrededor de |la obra plastica y del desarrollo parcial
en diferentes asignaturas del Master en produccion artistica.

Es un proyecto tedrico-practico que parte del analisis y re-
flexion sobre la naturaleza, en torno a la linea del horizonte.

Se trata de la realizacion de una serie de obras con la linea
del horizonte como nexo y la observacion y relaciéon con la
naturaleza como forma de actuacion, consiste, en definiti-
va, en partir de la naturaleza y el horizonte, para mediante la
reflexion y el proceso, conseguir un grafismo que sea causa-
efecto en un instante determinado, sin perseguir un fin con-
creto, sino expresiones del proceso.

El objetivo principal del proyecto es conseguir captar la esen-
cia de la naturaleza y plasmarla de forma material, en este
proceso se mezcla lo analdgico con lo digital dando al trabajo
un acabado mixto.

La metodologia se resume en el estudio tedrico relacionado
con la naturaleza y la cultura oriental principalmente y en el
analisis de referentes como base del trabajo y realizacion de
una serie de obras y de un libro de artista.

PALABRAS CLAVE

Horizonte, Proceso, Grafismo, Expresividad, Sintesis, Momen-
to, Esencia.



Es muy raro que el horizonte cambie. Encarna Barriga 5

RESUM

El present Treball Final de Master sorgix d'una série
d'inquietuds al voltant de | “obra plastica i del desenrotlla-
ment parcial en diferents assignatures del Master en produc-
cio artistica.

Es un projecte teoricopractic que part de l'analisi i reflexio
sobre la naturalesa, entorn de la linia de I'horitzo.

Es tracta de la realitzacié d'una serie d'obres amb la linia de
I'horitzd com a nexe i l'observacié i relacid amb la naturalesa
com a forma d'actuacid, consistix, en definitiva, en partir de

la naturalesa i I'noritzo, para per mitja de la reflexid i el procés,
aconseguir un grafisme que siga causa-efecte en un instant
determinat, sense perseguir un fi concret, sind expressions
del procés.

L'objectiu principal del projecte és aconseguir captar
I'essencia de la naturalesa i plasmar-la de forma material, en
este procés es mescla I'analdgic amb el digital donant al tre-
ball un acabat mixt.

La metodologia es resumix en l'estudi tedric relacionat amb
la naturalesa i la cultura oriental principalment i en I'analisi
de referents com a base del treball i realitzacio d'una serie
d'obres i d'un llibre d'artista.

PARAULES CLAU

Horitzo, Procés, Grafisme, Expressivitat, Sintesi, Moment,
Esséncia.
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ABSTRACT

The present Final Master's Project arises from a series of con-
cerns about the plastic work and the partial development in
different subjects of the Master's in artistic production.

It is a theoretical-practical project wich starts from the analy-
sis and reflection on nature, around the horizon line.

It is about the realization of a type of works with the horizon
line as a link and the observation and relationship with nature
as a way of acting, in short, it consists of starting from nature
and the horizon, through reflection and process, achieve a
graphics that is cause and effect at a given moment, without
pursuing a specific end, but expressions of the process.

The main objective of the project is to capture the essence
of nature and capture it in a material way, in this process the
analogical and digital are mixed giving the work a mixed finish.

The methodology is summarized in the theoretical study re-
lated to nature and oriental culture mainly and in the analysis
of references as the basis of the work and the realization of a
type of works and an artist's book.

KEY WORDS

Horizon, Process, Graphics, Expressiveness, Synthesis, Mo-
ment, Essence.
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En la actualidad vivimos inmersos en la rapidez, la inmediatez
y el constante cambio.

Los dias se suceden sin tiempo para pararse a pensar o re-
flexionar sobre aquello que nos sucede, vivimos al dia inten-
tando dar forma a un futuro que va llegando y pasando con la
misma rapidez y superficialidad. Los momentos se suceden y
solo damos importancia a unos cuantos, cuando en realidad
todos ellos componen el total.

Por otro lado, cuando nos enfrentamos a la realizacién de
una obra pictérica nos paramos y deleitamos en la contem-
placion, el desarrollo de la idea y de |la propia obra como tal,
ya que queremos volcar en ella todo nuestro interior, es como
gue salimos del normal devenir de la existencia y entramos
en otro lugar, paralelo, donde el tiempo no importa y se trata
de disfrutar, aprender y expresar.

En el contexto del desarrollo de |la obra pictdrica se encuentra
el presente proyecto, como ejemplo a seguir en la cotidianidad.

Este Trabajo fin de Master surge como respuesta légica a un
proceso iniciado en los estudios de Licenciatura en Bellas
Artes (1990-95) y continuado con pequefas aportaciones al
mundo del arte en forma de obras, intentando compaginar
con el mundo laboral.

Al retomar los estudios de master surgio el problema de que
en muchas asignaturas se habia de realizar un proyecto pro-
pio, como continuacion de algo ya empezado o partiendo de
algo nuevo. En este momento se hizo una revision de obras
anteriores llegando a la conclusion que muchas de ellas ha-
bian quedado en el estado de empezadas.

A partir de este hecho y en colaboracion con los trabajos de
diferentes asignaturas del master en produccion artistica se
fue dando forma a lo que hoy se presenta con el nombre de
Es muy raro que el horizonte cambie.

El punto de partida de este proyecto es el planteamiento de
una serie de inquietudes como, ¢quién decide si una obra
estd acabada o no?, ¢se trata de algo que se puede medir,
segun el tiempo utilizado o el resultado obtenido?

A partir de aqui empieza un proceso practico y de busque-

da de referentes relacionados con lo que se pretendia. Asi se
pasa por una serie de etapas, que describiremos mas adelan-
te, de aciertos y errores, hasta llegar al presente trabajo como
momento actual de todas las reflexiones y decisiones tomadas.



Antes de entrar de lleno en el desarrollo del proyecto hemos
de plantearnos una serie de objetivos que sera importante
tener en cuenta durante todo el proceso, debido a que al final
seran el comprobante de si se ha cumplido o no aquello que
se pretendia con el trabajo.

Objetivos Generales

- Reflexionar a partir de la linea del horizontey en torno a la
realidad o materialidad de la misma.

- Conseguir la integracion con el paisaje natural mediante la
percepcion y aprehension de la linea del horizonte.

- Observar y analizar la naturaleza como ejemplo de proceso a
imitar, captar su espiritu y forma. No ir en contra de la natura-
leza interna de las cosas

- Explotar el recurso de la linea del horizonte como leitmotiv
de la practica.

- Provocar reaccién, emocionar, sugerir una reflexion alrede-
dor de las obras. Conseguir resonancia entre la obra de artey
qguien la recibe, teniendo en cuenta que solo se puede comu-
nicar a una persona lo que ésta merece.

Objetivos Especificos

- Concretar la reflexion y la realizacion de obras en un libro de
artista, como resumen del proceso realizado.

- Desarrollar una metodologia concreta de evolucion y ejecu-
cion de las obras, evitando los detalles demasiado elaborados.

- Aprovechar las opciones del escaner para concretar y mate-
rializar las obras.

- Dotar de importancia a la contemplacioén frente a la accidn,
aplicar en cada momento lo mas adecuado.

- Aplicar la sintesis a nuestro proceso con el fin de encontrar
la esencia de los paisajes de referencia.

- Valorar el trabajo y no pensar en un fin que pueda entorpe-
cer la busqueda de la sustancia interior.



Es muy raro que el horizonte cambie. Encarna Barriga 11

Figura 1: Busqueda de un estilo.
Trasnparencias y texturas.
Imagen propia.

3. METODOLOGIA

Concretar la metodologia es un punto importante para seguir
una serie de directrices y no desviarse de los objetivos marca-
dos, ni del sentido final del trabajo.

El proyecto es un trabajo tedrico-practico, ambas partes se
complementan y conviven en la realizacion, ya que se van
alimentando mutuamente la una a la otra.

Por un lado, contamos con una serie de textos a analizar,
como base de trabajo y apoyo para la parte artistica. En este
punto también se trabaja la importancia del proceso y la re-
flexion anterior al enfrentamiento directo con el soporte fisico.

Por otro lado, tenemos elementos fisicos que se deben apli-
car de manera adecuada al proyecto y por tanto necesitan un
estudio y conocimiento, como el libro de artista.

Y, por ultimo, la realizacion de las obras en siy su recopilacion
o toma de sentido en forma de libro, ya que la obra final del
proyecto sera un libro de artista.

Si ordenamos los diferentes pasos que se han de seguir para
llevar a cabo el proyecto, el orden es el siguiente, siempre
teniendo en cuenta que UNos Pasos se superponen a otrosy
gue se puede volver hacia atras para completar o revisar.

La hipétesis de partida

La hipdtesis de partida de nuestro trabajo es: la linea del hori-
zonte como elemento de la naturaleza con potencia suficien-
te para dirigir la busqueda y representacion de lo esencial.

El hecho de partir de la observacion y reflexion alrededor de
esta linea produce instantes irrepetibles.

Antecedentes

El presente trabajo ha tenido varias etapas, vamos a realizar
un analisis de cada una de ellas para ver como hemos evolu-
cionado y tomado decisiones para darle la formma que tiene en
este momento.

Etapa I: la busqueda. Primer ano cursado del master, ano
2017/18. Durante ese ano se realiza una asignatura en la que
se trata de llevar a cabo un proyecto personal.

Buscando entre los trabajos realizados durante la licenciatura,
encontramos diversas obras sin acabar y que no apetece reto-
mar. Realizamos una reflexiéon en la que vemos que siempre
tendemos a empezar nuevas obras sin acabar las anteriores.
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Figura 2: BUsqueda de un estilo.
Trasnparencias y texturas.
Imagen propia.

Figura 3: Experimentacion.
Imagen propia.

Se plantean una serie de cuestiones como por qué una pintu-
ra esta o no acabada, quién pone esa etiqueta a una obra.

Por otro lado, se retoma el gusto por la pintura oriental y sus
texturas y composiciones.

De este modo se empiezan a vislumbrar formas de trabajar
los apuntes rapidos, mediante diferentes técnicas y el uso de
transparencias.

No todos los resultados obtenidos, como los que pueden
verse en la figura 1y 2 son satisfactorios, no es que las obras
no resulten agradables visualmente, pero no se consigue con
ellas el objetivo que se tiene en mente, la espontaneidad, el
dejarse llevar, captar lo esencial.

Etapa 2: uso del escdner. Se empieza a practicar con diferen-
tes maneras de crear las obras y esto da lugar a probar con

el escaner. Para ello se preparan para tener a mano todos los
utensilios necesarios, que van cambiando de un dia a otro
con el fin de experimentar con texturas, colores, luces, degra-
dados, lavados, etc. aprovechando por otro lado las caracteris-
ticas del escaner, una luz que va leyendo poco a poco lo que
pasa sobre ella.

Para sacar el mayor partido posible al instrumento se realizan
los escaneados a mucha resolucion por dos razones: una para
conseguir que una imagen pequefa pueda hacerse a gran
tamano sin perder calidad y otra para conseguir que el esca-
ner realice la lectura muy lentamente.

La practica con el escaner da lugar a una gran produccion de
obras, no todas consiguen el efecto deseado, algunas quedan
opacas, sin vida, pero en otras se encuentra mucha vitalidad y
energia.

Etapa 3: el sentido. Una vez empezada esta actividad creado-
ra se busca un sentido a agquello que se hace y en principio el
libro de Guilles Deleuze, El concepto de diagrama, nos ayuda
a dirigir nuestro trabajo.

Se imprimen algunas obras y se puede ver la fuerza de las
imagenes.

Algunas de las reflexiones de Guilles Deleuze (2007) que nos
animan y dan sentido a nuestro trabajo son:
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Figura 4: Experimentacion.
Imagen propia.

“vamos de la catastrofe representada en el cuadro, a una ca-
tastrofe mucho mas secreta, catastrofe que afecta al acto de
pintar en si mismo” (p.24).

“no tener nada que decir, no tener nada que pintar” (p.60).

“el asunto de la pintura no es pintar cosas visibles, es pintar
cosas invisibles. El pintor no reproduce los visible mas que
precisamente para captar lo invisible” (p.69).

“el acto de pintar es capturar una fuerza. No se trata de repro-
ducir lo visible, se trata de volver visible” (p.69).

Estas frases fueron el principio de una nueva forma de en-
tender y procesar nuestro trabajo, poco a poco fueron evolu-
cionando hacia una manera de trabajar no tan basada en el
principio de caos, que planteaba Deleuze, sino mas bien en la
contemplacién y la no busqueda, como se vera mas adelante
al hablar del concepto de las obras.

En esta etapa se realizaron muchas mas obras en las que
poco a poco se perfilan los elementos mas relevantes de mis
trabajos, la esencia.

Etapa 4: concretar. La cuarta etapa culmina con una nueva
manera de trabajar, de entender la pintura. Podemos decir
gue entramos en una nueva fase en la que, si bien, la parte
técnico-practica esta solucionada no queda todavia claro el
sentido de lo que se consigue.

Asi pasamos al siguiente aino de master 2018/19 en el que,
también dentro de una asignatura nos vemos en la realiza-
cion de un proyecto personal, con la condicion de su presen-
tacion en formato libro.

En estos momentos partimos de |la obra realizada mas recien-
temente, los trabajos mediante escaner y luego impresos. A
partir de estas obras se plantea un libro de artista. Entonces
empieza la busqueda de un nomibre para el libro que repre-



sente su interior, el proceso de busqueda del nombre ade-
cuado es largo y se realizan muchas pruebas de diseno hasta
conseguir el efecto deseado, por fin el nombre definitivo del
libro es Es muy raro que el horizonte cambie de forma.

El hallazgo de este titulo no solo va a ser importante para el
trabajo que se estaba realizando sino también para el proce-
so que todavia quedaba por realizar, ese titulo se consolido
como la base del trabajo y un nuevo punto de partida.

Actualidad (reflexion realizada durante la situaciéon de con-
finamiento).

El presente proyecto se ha encontrado en su camino con una
situacion excepcional, que de alguna manera se relaciona
con el uso del tiempo.

Toda la reflexion comentada en la introduccion, referida a
disfrutar de cada momento, darle tiempo e importancia a
cada instante de nuestra vida, quiza sea ahora el momento
de darle forma.

Ahora contamos con mas tiempo del habitual, pero en reali-
dad parece ser una percepcion erronea, ya que igualmente
a lo que sucede en nuestra vida normal, nos sigue costando
dedicar demasiado tiempo a algo o pararnos a valorar cada
dia, cada hora.

Puede ser que no esté en nuestra forma de ser o vivir, por lo
tanto, y de manera general, Unicamente dedicamos ese tiem-
po extra a cosas muy concretas.

Esta situacion actual nos hace reflexionar sobre ello, pensar
en el futuro, en qué pasara, pero, la obsesidén por no perder el
tiempo, no nos deja en ocasiones disfrutar todo lo que debe-
riamos de cada momento.
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Figura 5: Fotografias.
Imagen propia.

3.1. La fotografia como medio y el dibujo como interpretaciéon

Durante un tiempo se ha realizado una recopilacion de foto-
grafias de diferentes paisajes, tomando siempre como ele-
mento de continuidad la linea del horizonte.

Estas fotografias nos ayudaran a visualizar los paisajes sin
necesidad de desplazarse, aungue las obras principales se
realizaran incluyendo una visita directa al lugar de inspiracion
para aplicar el analisis, la abstraccién, la contemplacién, la sin-
tesis y la fusion con la obra. No es necesario, de todos modos,
gue en el momento de realizar la obra haya una vision directa
del paisaje de referencia, ya que la parte de contemplaciéony
absorcion ya se ha llevado a cabo previamente y esta dentro,
esperando para materializarse.

La fotografia es ideal para poder elegir fragmentos de la rea-
lidad, momento desde el que nuestra mente ya ha decidido
gué parte y gué momento es el adecuado para fotografiar, ya
en ese momento empieza el acercamiento a la naturaleza, al
realizar esa eleccion.

A partir de estas fotografias entra en escena el dibujo, la
manera de interpretar sobre el papel y en dos dimensiones

el paisaje, su significado y su expresion. El dibujo, en nuestro
caso, es un instrumento necesario para trasladar las sensacio-
nes al papel.

Se realizaran, a modo de acercamiento una serie de apuntes
rapidos, dejandose llevar por la accion y por las sensaciones,
estos apuntes seran el previo al trabajo en el escaner, donde
se trabajara del mismo modo, pero anadiendo aspectos que
solo el escaner nos puede proporcionar.
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Figura 6: Uso del escaner.
Imagen propia.

3.2. El horizonte como leitmotiv

El horizonte se define como “el limite visual de la superficie
terrestre, donde parecen juntarse el cieloy la tierra.” (Real
Academia Espanola).

La linea del horizonte es el elemento que da continuidad al
trabajo, la linea encierra un orden interior que influye en el
proceso de trabajo y es el elemento que se repite a lo largo
del proyecto y da sentido a todo.

Es el hilo conductor y al mismo tiempo es pilar esencial y algo
volatil e inexistente, por tanto, se debe entender y utilizar no
tanto en su materialidad sino en su significado.

El punto de partida a la hora de trabajar con las imagenes
es la linea, en nuestro caso al ser el paisaje el tema o referen-
te principal, esta linea se concreta en la del horizonte. Es un
lugar imaginario a partir del cual desarrollar un proceso de
sintesis.

Es muy raro que el horizonte cambie, es una afirmacion que
lleva implicita una verdad a medias ya que sabemos que el
horizonte cambia no s6élo con nuestro propio Movimiento,
sino con la luz y el crecimiento. Por ello nuestros trabajos se
refieren a momentos concretos y queda la instantanea de

la fotografia, donde la linea del horizonte aparece como ese
elemento abstracto, que dota de concepto a nuestro trabajo y
NOS sirve como excusa para abordarlo.

3.3. El proceso artistico como elemento diferenciador en la
sociedad actual

En una sociedad como la nuestra en que la falta de tiempo, la
rapidez y la inmediatez son algunas de las caracteristicas que
mejor la resumen, nos planteamos para la realizaciéon de este
trabajo un proceso contemplativo, mas cercano a la cultura
oriental, de la cual hablaremos mas adelante.

El resumen del proceso a seguir para la realizacion de las
obras es el siguiente:

- Eleccion del paisaje sobre el que trabajar, siempre buscando
el elemento comun, en este caso, la linea del horizonte.

- Dedicar el tiempo necesario a la contemplacion, abstraccion,
generalizacion, sintesis, asimilacion, comprension, fusion con
lo que se ve. Realizar una foto de archivo.



- Preparar los elementos necesarios para trabajar, diferen-
tes pinturas, materiales, pinceles, luces, trapos, etc., los mas
adecuados a la sensacién que permanece dentro. Asimismo,
tener el escaner a punto para trabajar.

- Expulsar la sensacion, el sentimiento, la vision creada dentro
de si hacia el exterior, sin pensar, sin ordenar, sin criticar, una
especie de lluvia de ideas sin ningun tipo de censura. Aquello
gue va surgiendo es lo que pertenece a cada momento, No se
busca nada en concreto.

- Realizar este ejercicio sobre el escaner mientras quede algo
gue aportar. Trabajar también al tiempo con los trazos sobre
papel para conseguir ese conocimiento interior de la imagen.

- De las diferentes imagenes conseguidas elegir la mas ade-
cuada a lo que se pretendia exteriorizar e imprimirla a gran
tamano.

- Recopilar los momentos en un libro de artista, acorde a las
caracteristicas de las obras y al sentido general.

Durante el proceso de desarrollo se van apuntando palabras
gue surgen y que aportan claridad sobre las sensaciones sen-
tidas. Estas palabras pueden reforzar la idea.

3.4. La estética taoista como pilar del proceso

Todo el proceso descrito se basa en la filosofia oriental, en
concreto la taoista. De ella haremos un estudio detallado en
la parte correspondiente al marco tedrico, pero en lo referente
a la metodologia existen una serie de puntos basicos a tener
en cuenta y que forman parte de nuestra manera de trabajar:

- buscar la esencia de las cosas, para ello es necesario obser-
var y reflexionar, hasta lo mas cotidiano e insignificante pue-
de tener un significado.

- mediante la observacion se produce una emocion que debe
convertirse en forma, sin tener en mente ningun tipo de ex-
pectativas.

- reflejar el ritmo y movimiento vital de cada linea, ya que to-
das las lineas de la naturaleza estan vivas.

- identificarse con el paisaje y contemplarlo hasta que su sig-
nificado nos sea revelado.

- dejarse cautivar por las obras maestras de la creacion, vagar



por ellas, estudiarlas y después ordenar las impresiones en la
mente antes de exteriorizarlas.

- crear una relacion armoniosa entre el cielo y la tierra, la parte
de arriba ha de ser el cielo y la de abajo la tierra.

- capturar el momento antes de que se desvanezca.

- expresar los sentimientos y los estados de animo.

3.5. El process art

El arte procesual fue un movimiento creativo en los Estados
Unidos y Europa a mediados de los sesenta. Tiene sus raices
en las pinturas de goteo (dripping) de Jackson Pollock, que es
uno de los artistas referente de mi proyecto.

Alguna de las caracteristicas del arte procesual es el cambioy
la fugacidad, ambas se han aplicado a nuestro trabajo ya que
hay una constante evolucion en nuestras obras, hasta el punto
de que no existe una final como tal, sino estados, momentos.

Conceptos de la obra como el caracter efimero, las criticas

y la polémica que pueda suscitar, se entienden como parte
de la creacion, la obra nunca termina y cambia segun quién,
cuando y dénde la mire.

El arte se ve como un proceso, mas que como el producto
acabado, quizas sea ésta la parte concreta del art process que
Mas conecta con nuestro arte, en Ningun Momento se pre-
tende conseguir una copia de la naturaleza, ni una obra final,
entendida como “que esta completa o terminado de hacer, y
realizada con perfeccion.” (Real Academia Espanola).

Nuestras obras en relacion al process art se caracterizan por
la introduccion de variables como el momento captado, el
tiempo elegido y por el cambio y el azar, que forman parte de
la metodologia de accion.

La ceremonia del té muy relacionada con la filosofia taoista,
gue es uno de los pilares de nuestro trabajo, es considerada
uno de los precedentes o inspiradores del arte procesual, por
sus caracteristicas en cuanto al entendimiento del tiempo,
del momento y de la accion.
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Figura 7: Obra representativa.
Pier and Ocean,5 (1915),

Piet Mondrian.
https://www.google.com/

3.6. El proceso de sintesis en el paisaje. Mondrian.

Piet Mondrian (Amersfoort, 7 de marzo de 1872 - Nueva York,
1de febrero de 1944), fue un pintor vanguardista neerlandés,
miembro de De Stijl y fundador del neoplasticismo.

Su obra esta influenciada por varios movimientos del arte mo-
derno como el luminismo, el impresionismo y lo mas impor-
tante, el cubismo, y su evolucién fue hacia la abstraccién pura.

Mondrian recreaba paisajes planos, geométricos, en calma.
Lineas rectas y superficies que dibujaban campos de color,
los campos de cultivo de tulipanes. Combinaba lineas y pla-
nos geomeétricos, con colores intensos y primarios.

En su pintura podemos observar una gran amplitud en las
areas de colores y la separacién entre los tonos, trabajando en
la proporcioén visual perfecta, buscando la expresion del orden
codsmico, las verdades absolutas del universo.

Existe en nuestro proyecto un proceso de sintesis como el
gue lleva a cabo Mondrian en sus obras. En su caso podemos
ver, una estructura de colores, asociada con un urbanismo
proporcional, el punto de partida es la realidad y a partir de
ella se representa lo esencial.

En nuestro caso, partimos de la linea del horizonte como
elemento principal y del paisaje natural como referente para
realizar una sintesis mediante un proceso de contemplacion
y asimilacion de los elementos (lineas, manchas) esenciales
de la composicion. No buscamos, como Mondrian, un orden
interno, en realidad solo expresar el momento, es mas, en
nuestras obras no buscamos ningun fin concreto.

3.7. El libro de artista como recopilacion. Elaboracién.

El libro de artista es una pieza creada para recopilar, mostrar,
expresar las obras y hacer participe al receptor. Posee ademas
una caracteristica especial, que es la mezcla de disciplinas
como la pintura y la ediciéon de libros, en nuestro caso.

Para recopilar las obras realizadas para este proyecto y como
parte importante del mismo, contaremos con un libro de artis-
ta, con el mismo sentido y objetivos que las pinturas mismas.

Las obras se realizaran atendiendo a la metodologia expli-
cada. Para realizar el libro de artista se buscara la formma mas
adecuada de hacer llegar el mensaje al publico y transmitir
las sensaciones.



En el libro de artista podemos presentar pedazos de la na-
turaleza, lo mismo que ocurre con la fotografia que recoge
espacios limitados, elegidos. Se pretende transmitir también
esa eleccion del encuadre y la secuencia concreta, del detalle
gue después se transforma en el todo.

Para la elaboracion del libro utilizaremos materiales y forma-
tos relacionados con nuestro proyecto y con el marco tedrico
en que nos apoyamos. Es decir, se trata de trabajar con mate-
riales buscando un estilo wabi-sabi, que como mas adelante
veremos se basa en lo inacabado, lo natural, lo esencial y lo
inacabado.

Desde un primer momento y tras el estudio de otros libros de
artista, se toma una decisién en cuanto a colores marrones,
estética de hecho a mano, uso de carton y madera, técnicas
Mmanuales como la impresion tipografica, plegado y encua-
dernacion manual. Por otro lado, al ser el paisaje nuestro
motivo principal, el libro busca el formato horizontal, que es el
gue expresa de mejor modo la sensacion buscada.

El proceso y las opciones que se siguen para la elaboracion
del libro se podran ver de manera visual al final del proyecto,
donde se acompanaran las imagenes de las relaciones con el
marco tedrico y los referentes seleccionados, ya que el libro es
un elemento mas del proyecto y comparte con las obras en si
objetivos y sentido.

3.8. El uso del escaner

Al trabajar con un escaner, la imagen que se obtiene hace
gue el espectador se pregunte si esta mirando una foto o una
pintura. Este efecto es el resultado de dos factores principales.

En primer lugar, la camara del escaner tiene una resolucion
muy alta, creando una imagen nitida y detallada, lo cual
permite trabajar en espacios muy pequenos que después
se pueden convertir en obras de gran formato, en segundo
lugar, todos los objetos se colocan en un plano nivelado, con
nada en el fondo, se trabaja de delante atras, lo primero que
se pone es lo que estara en primer plano.

El proceso de digitalizacidon expone al objeto que se escanea
a una iluminacién intensa, distribuida uniformemente por
toda la superficie plana. La falta de perspectiva y profundidad
resulta en una captura de imagen Unica, dando a los objetos
tridimensionales una apariencia parcialmente plana.



Trabajos con el escéner.
Scanmania (2015).

Rubén Montero.
https://AMmww.domestika.org/
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La técnica que utiliza el escaner como medio principal nacio
a finales de los 60 con el nombre de Copy Art, como busque-
da de un nuevo lenguaje artistico al alcance de todos. Las
imagenes obtenidas mediante el escaner ofrecen la posibi-
lidad de retocarse de manera digital o ser impresas directa-
mente como se obtuvieron.

- e N a—
e N —

Este sentido del trabajo con el escaner nos interesa de ma-
nera especial ya que en nuestro proyecto también se da una
mezcla de analdgico y digital, lo que desemboca en una esté-
tica de caracter hibrido.

El arte realizado con escaner se realiza sobre todo mediante
el uso de objetos que se acumulan siguiendo un orden de
superposicion, en el caso de nuestro trabajo no se trata de
utilizar objetos sino materiales pictdricos, ya sea acuarela,
6leo, gouache, aceites, pigmentos, etc. y sacar partido a la luz
gue proporciona el escaner, el tiempo de recorrido, el sentido
de lectura y sobre todo la facilidad de realizar cambios, expe-
rimentar, exteriorizar y en definitiva disfrutar.

En la figura 9 podemos ver el uso del escaner que realiza el
artista Rubén Montero en su serie Scanmania. Montero consi-
gue un resultado digital con un trabajo analdgico.

El artista Robert Creamer es otro ejemplo de trabajo con el
escaner, Creamer desafia los preceptos tradicionales de belle-
za, por ejemplo, cuando trabaja con flores no lo hace desde el
punto de vista decorativo, trabaja el momento, lo transitorio,
la metamorfosis, estas caracteristicas enlazan con la metodo-
logia de nuestro trabajo.
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4MARCO TEORICO

En importante un apoyo tedrico para reforzar la parte practi-
cay dar sentido a todo el proceso de un proyecto. En nuestro
caso el marco tedrico esta compuesto por una serie de temas
gue se han considerado interesantes para aportar calidad al
trabajo que estamos realizando.

La forma de considerar estos temas ha sido realizar una in-
troduccion tedrica sobre cada uno y aplicar a nuestra obra en
concreto aquello que nos influye de manera directa.

4.1. Historia del libro de artista (la busqueda de un nuevo
formato)

Reflexion

Si analizamos todo lo relativo a como surgio la idea de utilizar
el formato libro como medio de expresion artistica, llegamos
a la conclusion de que fue debido a una serie de circunstan-
cias sociales, busqueda por abarcar un amplio terrenoy a un
publico mas numeroso, la experimentacion, la conquista de
nuevos conceptos de obra de arte (mas amplios), el estableci-
miento de nuevas relaciones en la obra (contenedor-conteni-
do, desarrollo lineal, espacial y temporal).

La aparicion de nuevos recursos técnicos también propicid
la aparicion del libro de artista, por tanto, al final fueron una
serie de elementos que confluyeron para crear esta nueva
forma de arte.

En nuestro proyecto se ha considerado adecuado el formato
libro de artista ya que nos permite establecer las relaciones
entre obra y contenedor, adecuando el formato del libro al de
la obra (donde prima la horizontalidad) y crear un desarrollo
espaciotemporal, que ayude a la comprensiéon y aprehension
del sentido.

En concreto se trata de presentar los trabajos en un formato
mas cercano al publico, que en realidad es una de las pre-
tensiones generales de aquellos que trabajan con el libro de
artista, y por otro lado anclar la obra en un espacio determi-
nado con diversas opciones de lectura.

El propio formato, encuadernacion y plegado del libro for-
mara parte de la misma obra, fusionandose todo en uno, de
Mmanera que la comprension sea mas completa.
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EDWARD RUscip
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Figura 9: Primeros libros.
Every building on

the Sunset Strip (1966).
Ed Ruscha.
https://revistacodigo.com/

Teoria

A mediados del s. XX, los artistas comienzan a experimentar

con nuevos soportes, formatos y materiales alternativos a los
considerados géneros tradicionales de expresion plastica: la

pintura, la esculturay la obra grafica.

Una de las caracteristicas del arte actual es la lucha por am-
pliar el concepto de obra de arte y el libro de artista supone
una conquista en ese sentido.

El libro de artista es un objeto artistico con forma de libro,
gue para el artista es un soporte mas para manifestarse. Aun-
gue esta ligado al sentido estético retiene las caracteristicas
en cuanto al desarrollo lineal, espacial y temporal y en cuanto
a la vocacion de apoyo informativo, de continente supeditado
a un contenido.

A principios de los 60, con el nacimiento del arte conceptual,
los artistas empezaron a hacer sus propios libros, lejos de
fuentes literarias y catalogos ilustrados, como obras de arte.
Fue debido a una nueva conciencia del uso del arte y una
critica hacia éste como negocio, asi como al auge de la foto-
copiadora, de la contracultura y la generacion beat, y la ace-
leracion de los cambios sociales. De los primeros artistas en
utilizar este formato encontramos a:

- Ed Ruscha, que se convirtié en el referente, el primero en
tomar conciencia del libro como entidad artistica propia. Su
Twentysix Gasoline Stations, editado en 1963, esta conside-
rado el primer libro de artista, consta de 25 fotografias del
recorrido que hizo entre su residencia en California y su casa
familiar en Oklahoma, marcando las distintas etapas del viaje
mediante algunas gasolineras de la mitica Routa 66. No es
nada sofisticado ni exclusivo. No va firmmado, ni numerado.
Tampoco es una edicion limitada y, cada vez que puede, el
propio Ruscha lo reedita. El artista buscaba en el libro un so-
porte que le permitiera llegar a un tipo de publico diferente al
gue veia su obra en la galeria.

Every building on the Sunset Strip (figura 10), con un desple-
gable a modo de acordedn en su interior (1.000 ejemplares,
1966), es también obra de Ruscha.

- Dieter Roth que edita Daily Mirror (1970).

- Las publicaciones del movimiento Fluxus, con los libros de
Maciunas, o los conceptuales de Kosuth o Tim Ulrichs son cla-
ras muestras de las creaciones en busca de otros formatos.



Es muy raro que el horizonte cambie. Encarna Barriga 24

Figura 10: Nuevos materiales.
El libro transparente (1979).
Valcarcel Medina
http://sfaq.us/2016/05/

Valcarcel Medina, cuyas propuestas suponen una actitud
comprometida y alejada de los aspectos comerciales del arte,
es uno de los pioneros de los libros de artista en nuestro pais
con El libro transparente, de 1970, y dice: “El libro de artista
requiere un esfuerzo, aunque el primero que debe esforzarse
es el autor para que llegue a un publico mayor. Por definicion, el
arte no es popular, pero el artista debe trabajar para que lo sea”.

4.2. El expresionismo abstracto
Reflexion

El expresionismo abstracto se ve reflejado claramente en
nuestro proyecto en su parte de ejecucion.

La situacion que vivimos actualmente poco tiene que ver con
aquella en la que se desarrollé este movimiento, pero si que
es cierto que partimos del inconformismo hacia la sociedad
de la rapidez y la inmediatez en la que vivimos, como hemos
comentado en la introduccion.

AUnN asi el nexo principal con el expresionismo abstracto se
encuentra en la improvisacion, el contacto con uno mismo, el
gesto en el trazo, y la expresividad, pero, por otro lado, sl que
existe en nuestro proyecto una referencia externa en cuanto
al estudio y contemplacion de la naturaleza, mientras que el
expresionismo abstracto no tiene referencias externas, sino
que persigue reflejar el interior.

Teoria

El expresionismo abstracto fue un movimiento pictérico den-
tro de la abstraccion posterior a la Segunda Guerra Mundial y
el Holocausto. Tras estos terribles acontecimientos siguid un
periodo de l6gica incertidumbre y de cuestionamiento de la
moral humana.

Esto da como resultado la proliferacion de obras de arte que
incluian formas de creacién desgarradas en las que quedaba
a un lado el goce estético tal y como se entendia hasta enton-
ces. Un desencanto por lo colectivo dio como resultado obras
muy personales.

Los expresionistas abstractos fueron artistas fascinados por

la soledad y el proceso. Individualistas, decidieron mostrar el
caracter expresivo del arte investigando en busquedas perso-
nales, mas que colectivas. El artista desalentado por su con-
texto politico y social se refugia ahora en su interior y abando-
na toda referencia externa. Se valora por tanto el gesto, una
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Figura 11: Técnica dripping.
Convergence (1952)
Jackson Pollock,
https://ztfnews.eus/

especie de huella dactilar del artista, porque es algo uUnico de
cada uno.

Se potencia también la materialidad del cuadro y convierten
el proceso artistico casi en un rito religioso, siendo la pintura
la prueba documental del mismo. La improvisacion formaba
parte de este trance casi mistico, en el que el artista entraba
en contacto directo con si mismo.

Uno de los artistas mas representantes de este movimiento
fue Jackson Pollock (Cody, Estados Unidos, 1912-Springs, 1956).
Comenzo su carrera con obras figurativas, hacia 1938 empezo
a interesarse por la pintura abstracta, pero fue en 1947 cuan-
do adoptd la peculiar técnica del dripping consistente en
trabajar con el lienzo sobre el suelo y verter o dejar gotear la
pintura.

En poco tiempo su nombre se convirtié en uno de los mas
significativos del expresionismo abstracto y de la action pain-
ting, a este éxito ayudo que los criticos americanos estaban
deseosos de un arte puramente estadounidense y apoyaron
con fuerza este nuevo estilo. Elimind el concepto de composi-
cion y mezclé signos caligraficos con trazos pictéricos.

El caso de la pintura de Jackson Pollock refleja claramente
la importancia del gesto y de la expresion que caracteriza el
expresionismo abstracto.

4.3. Sumi-e
Reflexion

Vamos a comenzar estableciendo una serie de relaciones
entre nuestro trabajo y la técnica del sumi-e, siempre con un
respeto hacia dicha técnica, teniendo en cuenta que nuestro
camino sélo se cruza con ella en algunos puntos y estamos
muy lejos de llegar a su conocimiento total.

La primera relacion mas evidente de la técnica sumi-e con
nuestro proyecto es el estilo naturalista, o la naturaleza como
referente principal, pero mas que intentar imitarla, se trabaja
a dos niveles, por un lado, la interiorizacidon de la imagen ya
sea encontrandose delante o mediante fotografia y por otro
lado la exteriorizacion de la emocion.

El sentido de camino, proceso que le damos a nuestras obras
(tao) y la importancia del momento (zen) son principios que
tenemos muy en cuenta a la hora de realizar nuestras pin-
turas. El proceso se entiende como parte fundamental de
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Figura 12: El bambu.
Pintura sumi-e.
https://articulo.mercadolibre.com.ar/

nuestro trabajo y se trabaja en el momento presente, sin bus-
car un fin, un final o un resultado posterior. En el momento
de crear se intenta en todo momento no distraerse y liberar
el talento interior sin pensar, esta manera de trabajar forma
parte de los principios del método sumi-e.

Si hacemos un analisis de los elementos de |la estética sumi-e
vemos que el dinamismo, el uso de pocos elementos, la obser-
vacion de los cambios en |la naturaleza, la calma necesaria para
entrever la esencia de las cosas, son algunas practicas que se
valorany se utilizan a la hora de realizar nuestro trabajo.

Por ultimo, la importancia que se otorga al vacio como parte
fundamental de cualquier obra ya que abre la mente hacia
una gran creatividad y espontaneidad, que no se debe con-
fundir con falta de preparacion, surge de una reflexion.

Teoria

Antes de empezar a explicar en qué consiste y lo que signifi-
ca la técnica sumi-e, hemos de decir que se realiza aqui, sélo
una pequeria introduccion de aquellos puntos bdsicos que
se advierten mads relacionados con nuestro proyecto, ya que
profundizar en esta técnica y todo lo que conlleva nos lleva-
ria un trabajo mads profundo y concreto.

El sumi-e es una técnica de pintura con origen en China. En
Japoén se la denomina sum-g, la traduccion literaria es “tinta”
y “pintura”. Es estilo es naturalista y tiene influencia sobre el
Taoy la cultura Zen.

El tao es entendido como el camino, la via, el método o |la
doctrina. La actitud Zen consiste en ser plenamente conscien-
te del momento presente. Concentrarse en los pensamientos
positivos y las acciones que te ayudan a relajarte y a responder
de una forma equilibrada a los problemas cotidianos.

El arte del sumi-e es uno de los caminos del zen japonés,
como lo son también la ceremonia del té, el tiro con arco, la
tipografia o el arte floral Ikebana.

Todas estas disciplinas siguen el mismo método para conse-
guir el mismo propdsito, este método se apoya en |los siguien-
tes principios:

- el control de las molestas distracciones.
- el dominio de si mismo.

- la liberacion del talento interior, mas auténtico, mas feliz que
cualquier cosa que se pueda conseguir con el intelecto.



Estos caminos no pretenden llegar a ningun fin, ya que anhe-
lar un fin es, en si mismo, un impedimento, ya que lo impor-
tante es el camino. Durante la formacion en el sumi-e se trata
de repetir los gjercicios hasta conseguir la liberacion interior.

Es importante aprender a soportar los errores que se come-

ten, de tal manera que la mente se libera del deseo de éxito,
la mano se convierte en transmisor instantaneo de las emo-

ciones, se olvidan en ese momento todas las técnicas, trucos
y lecciones y entonces se alcanza la maestria.

Un elemento primordial del sumi-e es la naturaleza, pero no
se trata de copiar los paisajes, no es necesario tener un mode-
lo real, se ha de interiorizar el espiritu de aquello que se pinta,
para que al coger el pincel salga de manera espontanea.

Para practicar el sumi-e se estudian cuatro tipos de plantas
tradicionales de japdn y siempre directamente de la naturale-
za, se les llama “Los cuatro honorables caballeros” (Shikunshi)
y se deben aprender en un orden concreto, son la orquidea
silvestre, el bambd, el ciruelo florido y el crisantemo.

El sumi-e es un arte que se puede extender durante toda la
vida pintando un solo motivo, ya que no se trata de encontrar
la similitud con la naturaleza, sino pulir el interior del pintor,
ya que en las pinturas se debe reflejar su corazén y su mente.
El proceso consiste en aprender la técnica para luego olvidar-
la, perfeccionar la técnica es el inicio, el fin es entender que
no hay fin.

Existen una serie de elementos de la estética sumi-e, se resu-
men en los siguientes:

Fukinsei: asimetria, la perfeccion es rigidez y se aleja de la vida
gue es movimiento, la naturaleza es asimétrica y dinamica.

Kans: austeridad, es mejor usar pocos elementos y sencillos
propios de la naturaleza, cuanto menos sean mayor sera el
resultado.

Koko: la patina. Todo aquello que muestra el paso del tiempo
es mas interesante que lo nuevo.

Shizen: naturalidad. La naturaleza es la mejor maestra, vale la
pena fijarse en ese cambio constante de lo natural.

Yuugen: profundidad. Lo que vemos es la superficie, en cada
trazo y en cada detalle se esconde un universo.

Datsozoku: desapego. Esta realizacion del arte debe ser sin
emociones, el arte debe revelar el talento que se enconde
tras cada pintura.
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Sejyaku: serenidad. La mente debe estar en calma para ob-
servar las cosas serenamente, de manera que surgan cOmo
sony no cédmMo pensamos que son.

Para terminar esta vision general sobre el sumi-e falta co-
mentar un elemento esencial que es el Vacio (ku). Todo es
vacio y desde él podemos llegar a una realizacién. En pintura
el vacio constituye la capacidad creativa de la mente y el pro-
tagonista principal.

4.4. Wabi-sabi
Reflexion

EL WABI-SABI es una filosofia de vida que implica una mane-
ra diferente de ver el mundo, estd relacionada con la estética
japonesa.

Entre los principios mas relacionados con nuestro trabajo
encontramos el hecho de mirar la naturaleza de modo dife-
rente, intentando interiorizar su sentido, de modo que se pro-
duzca, a la hora de realizar las obras un traspaso de |la esencia
de aquello que se observa. Se trata de realizar una sintesis de
lo mas importante, pero mediante una relacion diferente con
la naturaleza que implica que, a veces, lo importante no es lo
gue mas llama la atencién o lo mas evidente.

Por otro lado, nuestras obras reflejan los principios basicos
del wabi-sabi: “Nada es perfecto, nada es permanente y nada
esta completo”. No se busca en nuestro trabajo el acabado
perfecto en la pincelada o en la sintesis realizada, tampoco se
busca la perpetuidad de las obras, que pueden cambiar en
cualquier momento, segun el entorno y quién las mire, y si
que se pretende que sea el observador el que complete, los
espacios vacios, el proceso y en definitiva el trabajo ya sea de
manera visual o de pensamiento.

La imperfeccion aparente de las obras que pretendemos rea-
lizar, la falta de un acabado al detalle, constituye la belleza y el
sentido de lo que hacemos, al igual que la filosofia wabi-sabi
hablamos de belleza en la aparente imperfeccion, ya que,
para nosotros, cada obra representa de manera perfectay
acertada el sentido y la esencia de lo que observamos.

Nuestro trabajo cambia continuamente, el hecho de reali-
zarlo mediante escaner nos permite variar, anadir, quitar,
completar, y eso da lugar a pequenos momentos efimeros de
belleza, que constituyen en su conjunto, la obra en si.
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Figura 13: La belleza de la
imperfeccién.

Estética Wabi-sabi.https://www.
neo2.com/

Por ultimo, el concepto de inacabado de la estética wabi-sabi
también nos inspira en nuestro proyecto, tanto en las obras
en sicomo en el libro de artista que se utilizara como for-

ma de recopilar las pinturas. Existe un deseo de que la obra
verdaderamente no acabe en su representacion, sino que se
de lugar a una interpretacion propia, a un uso particular, que
seria parte importante de la misma.

Teoria

Desde sus comienzos el wabi-sabi se ha asociado con el bu-
dismo zen, ya que ilustra muchos de sus principios. El bu-
dismo zen se origind en la India, después llegd a China en el
siglo VI y se introdujo en Japdn en el siglo XII.

Tanto en la esencia del wabi-sabi como del zen esta presente
la importancia de trascender los modos convencionales de
mirar y pensar en las cosas y la existencia.

Durante el siglo XIV el significado de estas palabras por se-
parado wabiy sabi empezo a tener relacién con los valores
estéticos, que es la parte que nos interesa. El wabi alude a un
modo de vida, un camino espiritual, sugiere lo interno y lo
subjetivo. El sabi alude a objetos materiales, el arte y la litera-
tura, sugiere lo externo y lo objetivo.

Estos dos términos aparecieron en diferentes obras juntos o
separados, pero nunca con guion, fue Leonard Koren en el li-
bro Wabi-Sabi para Artistas, DiseAadores, Poetas y Filésofos,
guien propuso este guion, ya que para él no se podia enten-
der un término sin el otro y sélo su unién daba una idea mas
definida de lo que es la estética japonesa.

Su filosofia la resumio el monje budista Daisetz T. Suzuki, uno
de sus impulsores, en este proverbio: “Nada es perfecto, nada
es permanente y nada esta completo”. Se basa en compren-
der que la belleza esta en la aparente imperfeccion. Cuando
cualquier cosa logra recordarnos de manera dulce y melan-
colica que nada es perfecto, gue nada dura y que nada esta
terminado, merece llamarse Wabi-Sabi. En esa emocion que
implica la aceptacion del inevitable ciclo de la vida, lo auténti-
co, natural y genuino.
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Es un concepto que choca con los ideales de belleza griegos
propios de Occidente, donde la perfeccidn es esencial para

alcanzar la plenitud. Lo que para nosotros no pasa de ser una
aspiracion convertida en tendencia, en Oriente es una filoso-

fia milenaria.

Para el wabi-sabi todo esta en constante cambio, por ello
observar todo lo que nos rodea es importante, para apreciar
la belleza efimera de las cosas. No solo el objeto observado es
importante sino también el entorno en que se desarrolla la
observacion.

Okakura Kakuzo (1862 - 1913), filosofo, escritor, historiador y
critico de arte japonés, director de la Escuela de Bellas Artes
de Tokio dijo: “La verdadera belleza so6lo puede ser descu-
bierta mentalmente por quien completa lo incompleto”. En
muchos cuadros japoneses se deja una parte sin acabar para
ser completada por la imaginacion del espectador, de forma
gue éste participa activamente.

4.5. La linea imaginaria
Reflexion

Para comentar este tema vamos a retomar el nombre de
nuestro proyecto: “Es muy raro que el horizonte cambie”.
Como hemos explicado a lo largo de la metodologia, el hori-
zonte es el elemento que da continuidad a los trabajos, ya que
se usa como principio de todas las obras, punto de partida.

En realidad, la linea del horizonte es una linea imaginaria, es
una convencion y no existe como tal, es, como hemos dicho,
una separacién entre manchas o elementos. Pese a no ser
real esta linea crea una estabilidad en el paisaje, ya que es fija,
si observamos un paisaje la linea del horizonte permanece in-
mutable mientras varian los colores, las texturas, las sombras,
dependiendo de |la hora del dia y de las estaciones.

La variacion en la linea del horizonte, de producirse (creci-
miento de una montana, crecimiento de los arboles) se alarga
en el tiempo, de manera que no se puede percibir como un
cambio visual sino como algo fisico.

Partir de la linea del horizonte como algo no material influye
de manera positiva en nuestras obras ya que, siguiendo con

la manera de actuar, no implica una reproduccion real, no es
un proceso que persiga un fin, sino una sensacion. La linea del
horizonte no puede ser nunca un impedimento para evolucio-
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nary dejarse llevar por la esencia y el significado del paisaje,
sino una guia a partir de la cual dar forma al resto de la obra.

Teoria

La linea es uno de los elementos graficos principales. Con la
linea se escriben y se describen toda clase de mensajes grafi-
cos, se la considera la escritura de la forma.

La linea supuso en los principios del conocimiento humano
un gran descubrimiento del hombre primitivo, éste tuvo que
reflexionar profundamente para intuir las posibilidades de
expresion de la misma. Este descubrimiento fue el primer
paso para que el hombre tomara conciencia de la posibilidad
de utilizar un signo con el que poder perpetuar graficamente
sus ideas y pensamientos, y también transmitirlos y comuni-
carse con los demas.

Antes de realizarse un trazo, que es la marca que deja la linea
sobre un soporte se produce una recapacitacion previa que
incluye pensar en lineas, manchas, volUmenes, proporciones,
claroscuro, expresividad del trazo, etc., resumiendo, un anali-
sis que es producto de una actividad mental.

La linea convertida en grafismo materializado, nos transmite
conceptos y sensaciones como: dureza, fragilidad, delicadeza,
frialdad, rigidez, dinamismo, fortaleza, dignidad, elegancia,
espiritualidad, accion, luminosidad, asombro, etc.

La linea horizontal, que es la que nos interesa en concreto por
ser la representacion del “horizonte”, trasmite reposo y estabi-
lidad. El horizonte de las llanuras y del mar, dan sensacion de
sosiego, todo esto es simbodlico y expresivo de lo material, del
apego a lo terrenal. Donde predominan estas lineas hay una
sensacion liberadora. El artista utiliza un lenguaje para trans-
mitir mensajes e ideas, la linea es uno de los instrumentos
gue posee para hacerlo.

La linea como tal no existe, la creamos nosotros para poder
traducir los objetos en formas concretas con un contorno de-
terminado, la linea es una abstraccidon, una convencion, pero
con el paso del tiempo nos hemos familiarizado con ella, lo
cual no quiere decir que la dominemos de manera completa.

En el caso de la linea del horizonte su mayor importancia
deriva de la separacién entre manchas que son la mancha del
cieloy la de la tierra.
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Figura 14: Libro consultado.
Naturaleza y abstraccion.
Portada del libro.
http://www.todocoleccion.net/

4.6. Naturaleza y abstraccién
Reflexion

Solamente el titulo del libro que nos ha servido de marco
tedrico nos da una idea general de la relacion de éste con
nuestro trabajo, ya que la naturaleza es nuestro referente y la
abstraccion y la sintesis forman parte de nuestro método de
trabajo.

En primer lugar, el término empatia que introduce Worringer
en su libro de la mano de Lipps se aplica en nuestras obras a
la hora de formar parte de la naturaleza, fusionarse con ella,
participar de ellay al revés, de manera que se produzca una
fusion, entre la naturaleza y nosotros.

Cuando nos relacionamos con la naturaleza, nuestro motivo,
se produce un goce estético a través de los sentidos, el de |la
vista en todo momento, pero también el del tacto, el oido y
el olfato en las ocasiones que las obras se han podido realizar
directamente frente al motivo natural. Los sentimientos se
introducen en lo que se ve y de esta manera se produce un
estado adecuado para poder expresar o exteriorizar lo que se
siente, lo esencial.

El término de la linea también es importante en este libroy
asimismo en nuestro trabajo, la linea del horizonte en concre-
to. Para entender la linea hemos de verla como algo unico, es-
tudiarla en su amplitud, pero también en su detalle. La linea
en la naturaleza tiene vida y nosotros al captarla introduci-
mos también nuestra vida en ella. La linea nos dicta en nues-
tro trabajo una serie de normas o leyes a seguir, ya que es
nuestro primer referente, punto de partida y de seguimiento,
al mismo tiempo la necesitamos para avanzar en nuestras
obras, ya que, como hemos dicho, es el punto de relacion de
todo el proyecto.

En cuanto al afan de abstraccion, en nuestro trabajo, no bus-
camos el parecido con la naturaleza que nos inspira, pero si
gue la necesitamos, al igual que necesitamos la linea, como
referente, relacion y apoyo. Mediante la proyeccion de los sen-
timientos en la naturaleza le damos vida y le damos forma,
pero no se trata de imitar, sino de sentir.

Teoria

Dentro del marco tedrico este punto es esencial para el desa-
rrollo del proyecto ya que aporta una serie de reflexiones en
torno a la naturaleza y a la manera de enfrentarse a ella, des-
de el punto de vista de la pintura, la observacion, la reflexion y
la sintesis.



Antes de comentar los puntos mas importantes del libro
consultado Abstraccion y naturaleza de Worringer hemos de
introducir un término del que se habla en el texto, Einfuhlung
(proyeccion sentimental) y que forma parte de la teoria de
Theodor Lipps (Wallhalben,1851- Munich,1914) sobre la empatia.

La clave de esta teoria esta en las siguientes palabras de
Lipps: “cuando apercibo un objeto, experimento como per-
teneciente a él o como hallandose en este objeto apercibido,
como un componente del mismo, un determinado modo de
mi conducta interna. Este aparece como dado en él o como
siéndome participado por él”

La teoria de la empatia aplicada al conocimiento de la natura-
leza, que es el punto que Mas nos interesa, esta condicionada
por los sentidos. Las relaciones que se presentan en la natu-
raleza son el enlace causal, que crea una tendencia a pasar de
la causa al efecto y el concepto de fuerza.

Los temas que trata Worringer en su libro y que tienen rela-
cion con nuestro trabajo son:

- el goce estético

- la linea

- el afan de abstraccion

- el objeto sensible y la proyecciéon sentimental

El goce estético, muy relacionado con la empatia, se trata

de establecer una relacidon con aquello que observamos, en
nuestro caso, la naturaleza. Se trata de penetrar en un objeto
con el sentimiento, proyectarme en él.

La linea: toda linea pide ser captada y aislada de su ambiente,
para asi poder entenderla interiormente. Mediante la amplia-
cion y la delimitacion se puede conseguir percibir la linea.

La linea contiene una vida interior, nosotros al valorar su be-
lleza introducimos también en ella un sentimiento vital que la
completa. Mediante la comprension de una linea, consegui-
mos la forma absoluta, la linea es ley y necesidad.

El afdn de abstraccion: "el afan de abstraccion es consecuen-
cia de una intensa inquietud interior del hombre ante los
fendmenos del mundo circundante." (Worringer, 1908, p. 30).

Existe un impulso natural en el hombre a buscar la abstrac-
cion pura, que es la Unica posibilidad de descanso en medio
de la confusion del mundo, la abstraccion de la naturaleza
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guarda relacion con el modelo natural, pero huye de las ten-
dencias imitativas. Una obra de arte es la conciliacion entre
la busqueda de la abstraccion y la necesidad de reproducir el
modelo natural.

El objeto sensible y la proyeccion sentimental: "todo objeto
sensible, en cuanto exista para mi, es la resultante de dos
componentes: lo perceptible por los sentidos y mi actividad
perceptiva." (Worringer, 1908, p. 19).

La forma de la naturaleza es algo formmado por mi, por mi ac-
tividad interior, al igual que la linea no existe como tal, ha de
ser percibida y luego expresada, la obra de arte recibe toda su
vida del yo. En el proceso de acercamiento a la naturaleza se
encuentra el afan de proyeccién sentimental, esta proyeccion
se apodera de la linea muerta y le insufla vida.

4.7. La estética taoista
Reflexion

Seguramente es la estética taoista uno de los pilares principa-
les de nuestro proyecto por todo lo que nos aporta desde el
punto de vista del significado y del proceso.

Primero hemos visto en la metodologia una serie de puntos
esenciales que siempre tenemos en cuenta a la hora de reali-
zar nuestras obras y ahora vamos a estudiar los principios de
este pensamiento.

Toda la relacion de Tao con la naturaleza esta presente en
nuestro proyecto, ya que es el referente del que partimos
para las obras.

Trabajamos con naturalidad y espontaneidad, ya que no se
trata de pensar como empiezo, qué estilo le doy, cdmo lo en-
cajo, de lo que se trata es de disfrutar en el proceso y después
de captar la esencia del paisaje dejar que sea la emocion, ayu-
dada de las técnicas, la que se exprese en forma de pinturas.

Hay una respuesta inmediata entre estimulo y reaccion, no
hay un paso intermedio de juicio o planificacion, cada uno de
los momentos es un resultado, con un significado, una fuerza,
un instante que no se puede repetir.

Por ello, cada uno de nuestros momentos adquiere una for-
ma diferente, ni mejor ni peor, ni acabada ni en proceso, sim-
plemente se prepara la exteriorizacion del sentimiento me-
diante la observacion y busqueda del significado y lo esencial
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Figura 15: Libro consultado.
Textos de estética taoista.
Portada del libro.
https://www.iberlibro.com/

del paisaje, que no ha de coincidir con aquello mas llamativo
o detallado.

Al igual que la estética taoista, pretendemos expresar sin
palabras, el cuadro ha de hablar por si solo y decir cosas dife-
rentes cada vez que se mira, esa es la grandeza de una buena
obra, caso contrario bastaria con verla una sola vez.

Teoria

Tao es el modo de ser de |la naturaleza, el modo de hacer ar-
monioso de ésta. Este estado reflejado en el hombre se ase-
meja al temperamento de lo natural.

Algunas caracteristicas propias de la estética taoista en con-
traposicion a la cultura occidental son la naturalidad y la
espontaneidad, frente a la observacion, la argumentacion, el
analisis y la deduccion.

Es dificil describir qué es Tao, de hecho, no se puede ni nom-
brar, ya que entonces ya no es verdadero; en realidad se con-
sidera una emocioén inexpresable capaz de captar el conjunto.

Dice Luis Racionero (2002) en su libro Textos de estética
taoista:

En los taoistas, entre estimulo y acto hay una respues-
ta inmediata, espontanea, sin conocimiento, con pleno
abandono a la reaccién mas natural, pero habiendo tra-
bajado el estado de dnimo hasta ponerlo en resonancia
con la serenidad y la aceptaciéon del Tao. El occidental
trabaja hacia afuera preparando el experimento, el taoista
trabaja por dentro, preparando el temperamento. (p.30).

Se trata de penetrar en los significados secretos de las co-
sas, bajo la realidad existen una serie de armonias y relacio-
nes que deben ser captadas. El artista debe reflejar la vida
de cada linea y ser capaz de trasmitir diferentes estados de
animo. La materia esta formada por fuerza acumulada y ésta
fuerza tiene una expresidén que se debe exteriorizar al pintarla.

La estética taoista habla de la representacion de instantes,
gue no se pueden repetir, llegando a lo esencial de cada
tema tratado, para ello el artista debe identificarse con el pai-
saje y contemplarlo hasta que su significado le sea revelado y
huir de los detalles demasiado elaborados, las incoherencias y
no ir nunca en contra de la naturaleza interna de las cosas.

No se debe buscar el efecto exterior abandonando la sustan-
cia interior, expresar los sentimientos y los estados de animo
es la labor del artista. La pintura llega con la paz mental y lo
mas importante en el trabajo artistico es la contemplacion.
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La estética taoista defiende que la obra realmente sobresa-
liente es la que se puede mirar una y otra vez y causa una
guieta impresion en uno. Una sola montana posee miles de
apariencias, cada vez que la miramos se despierta en noso-
tros un estado de dnimo, por lo tanto, nos produce una nueva
impresion.

Mediante el estudio, la observacion y las experiencias acumu-
ladas se logra crear obras sin intencion aparente pero donde
nada se logra por accidente, sino gracias a ese poso que for-
ma parte del artista.

El siguiente poema ilustra de manera perfecta el sentido de
la estética y filosofia taoista (Lao Tse, a.C.)

“El propdsito de las pinceladas

es transmitir ideas.

Cuando las ideas se han comprendido
las palabras se olvidan.

¢Doénde puedo encontrar un hombre

gue haya olvidado las palabras?

con ese me gustaria hablar”.

Figura 16: Lao-Tse.
Filésofo chino.
https:/muhimu.es/




5.1. El expresionismo abstracto

El expresionismo abstracto fue un movimiento pictdrico den-
tro de la abstraccion posterior a la Segunda Guerra Mundial y
el Holocausto. Tras estos terribles acontecimientos siguio un
periodo de I6gica incertidumbre y de cuestionamiento de la
moral humana.

Esto da como resultado la proliferacion de obras de arte que
incluian formas de creacion desgarradas en las que quedaba
a un lado el goce estético tal y como se entendia hasta enton-
ces. Un desencanto por lo colectivo dio como resultado obras
muy personales.

Los expresionistas abstractos fueron artistas fascinados por

la soledad y el proceso. Individualistas, decidieron mostrar el
caracter expresivo del arte investigando en busquedas perso-
nales, mas que colectivas. El artista desalentado por su con-
texto politico y social se refugia ahora en su interior y abando-
Nna toda referencia externa. Se valora por tanto el gesto, una
especie de huella dactilar del artista, porque es algo unico de
cada uno.

Se potencia también la materialidad del cuadro y convierten
el proceso artistico casi en un rito religioso, siendo la pintura
la prueba documental del mismo. La improvisacion formaba
parte de este trance casi mistico, en el que el artista entraba
en contacto directo consigo mismo.

Mark Rothko
Estados Unidos, 19031970

Mark Rothko, fue junto a Pollock el maximo representante de
la abstraccidén americana. Con su pintura quiso conseguir una
ambiciosa utopia: expresar las mas basicas emociones univer-
sales. Y para muchos lo consiguio.

Asi definia sus pinturas, Rothko (1950):

“No soy un pintor abstracto [..] No me interesan las rela-
ciones entre colores y formas [..] Sélo estoy interesado en
expresar las emociones basicas del ser humano (trage-
dia, éxtasis, fatalidad...) y el hecho de que mucha gente
se descompongay llore ante mis cuadros demuestra
gue he conseguido comunicar esas emociones basicas.
Cuando la gente llora ante mis cuadros estan teniendo la
misma experiencia religiosa que yo mismo tuve cuando
los pintaba. Y si usted, como dice, sélo se emociona por
la relacion entre los colores, es que no lo ha entendido.”
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Figura 17: Obra referente.
Naranja y amarillo (1956)

Mark Rothko.
https:/mwww.harteconhache.com/I

Figura 18: Obra referente.
Centro blanco (1950)

Mark Rothko.
http://aldapetarte.blogspot.com/

En su obra Rothko utiliza bloques de color de forma rectangu-
lar que parecen flotar sobre un fondo liso. Este estilo de pintu-
ra se denomind color field painting y el artista pretendia con
él hablar a los sentimientos de las personas que se pusieran
delante de su obra. De hecho, el artista aconsejaba ponerse
a 45 cm de distancia del cuadro para hundirse dentro de él y
gue nada del exterior pudiera perturbar la contemplacion.

La relacion que se establece entre las obras de Rothko y nues-
tra obra va mas alla del terreno formal. Estéticamente la cerca-
Nia es clara respecto al uso de colores y texturas, por otro lado,
el elemento de relacion principal es el uso de una linea no real
pero gque sirve como modo de delimitar las zonas de color.

Esta linea en nuestro caso es la linea del horizonte que se
toma como referencia e hilo conductor de toda la obra. Nues-
tra obra, al igual que pretendia la de Rothko toma vida ante
la presencia de un espectador sensible, es éste el que la hace
desarrollarse y crecer para asi acabar el ciclo que empezd con
la reflexion ante la realidad.

Por otro lado, la importancia del gesto, en este caso del ges-
to individual y de la improvisaciéon, también forman parte del
proceso de las obras, estas son caracteristicas que definen el
estilo del expresionismo abstracto y que en nuestro caso son
la base del trabajo, ya que se trata de reflexionar a priori, pero
no durante el acto de pintar.



5.2. Turner: captar las “verdades”.

William Turner (1775-1851). Es uno de los mejores paisajistas de
la historia, de hecho, es responsable de que el paisaje sea con-
siderado hoy en dia un género mayor. Tanto en 6leo como en
acuarela fue un maestro que ademas se adelanté medio siglo al
impresionismo, pues es considerado como «el pintor de la luz».

En la Historia del Arte occidental Turner es uno de los pintores
gue mas ha evolucionado en su expresion pictorica. Si compa-
ramos sus primeras obras como “Pescadores en el mar” (1796)
con otras como “Las cataratas de Clyde” (1844) se descubren
grandes diferencias que enmascaran la continuidad en la es-
tructura de su arte, siempre persiguio los mismos objetivos:

- el trabajo de las proporciones entre las diferentes partes del
cuadro.

- la suavidad de los tonos.

- la claridad de los colores y la vivacidad de las formas, cargan-
dolas de grandeza y misterio.

- evolucion hacia una figuracion anti idealista.

Fue un pintor extraordinariamente popular por su audacia y
talento y un experimentador que llevo al dleo técnicas pro-
pias de la acuarela, y se acercd al impresionismo e incluso al
arte abstracto, pudiéndose ver sus huellas en pintores como
Rothko o Kandinsky.

El critico inglés, John Ruskin, describié a Turner como el artista
«gque mas conmovedoramente y acertadamente puede medir
el temperamento de la naturaleza»

Turner es un pintor romantico interesado en la filosofia subli-
me; retrata el asombroso poder de la naturaleza sobre el ser
humano. Fuegos, catastrofes, hundimientos, fendmenos na-
turales son descritos por el pintor. EIl mundo que nos rodea es
inmenso y se renueva eternamente, mientras que el hombre
tiene poderes limitados y una vida corta.

En un momento de su carrera llego a trabajar la produccion en
cadena de sus obras. Primero dibujaba el tema con un trazo
rapido y sumergia el dibujo en agua para realizar las aguadas.
Luego ponia el dibujo a secar. De este modo cuando el 4° di-
bujo estaba acabado el primero estaba listo pata los retoques.
De este modo sefalaba las masas y los relieves, extendia las
luces y sombreaba hasta que el dibujo estaba terminado.

Turner cargaba de sentido las imagenes visuales para luego
transmitirlo, observaba la naturaleza y reflexionaba sobre ella.
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Figura 19: La textura y el color.

Lluvia, vapor y velocidad.
William Turner (1844).
https://feducacion.ufm.edu/

Figura 20: La atmodsfera.
The falls of the clyde.
William Turner (1845).
https://feducacion.ufm.edu/

La obra de Turner tiene una relacion clara con nuestro trabajo,
no solo desde el punto de vista del proceso sino del resulta-
do final, es decir visualmente existe una similitud en cuanto
al uso de colores primarios y texturas y en cuanto al tema, la
naturaleza.

Los objetivos perseguidos por Turner a lo largo de su trayecto-
ria se ven reflejados en nuestra obra, ya que mediante el uso
de los colores suaves se pretende dotar de grandeza al paisaje,
siempre a partir de la linea del horizonte, que, si bien no puede
considerarse el elemento esencial o indispensable de las obras
de Turner, si que aparece como limitador de las zonas, ya que
el artista pretendia trabajar con las proporciones y esta linea
divide el espacio y el tratamiento.

Pero sin duda son dos los aspectos de la obra de Turner que
mMas se relacionan con nuestro trabajo:

- la reflexion previa ante la naturaleza, para conseguir atrapar
y entender su fuerza, que Turner consideraba muy superior a
la del hombre. Se trata, como hemos visto en la metodologia
de asimilar las imagenes naturales, para transmitir mediante
la sintesis visual (de manchas y texturas) la fuerza y el sentido.

- la produccién en cadena: no se trata en nuestro caso de la
producciéon paso a paso tal cual sino de |la produccién en cade-
na entendida como el proceso sin pausa, el tiempo para pen-
sar, reflexionar y apuntar ideas es anterior, en el momento que
la mano empieza a trabajar no hay tiempo para pararse, desde
la linea del horizontes surgen manchas, texturas, formas, colo-
res, en una especie de “cadena”, donde el final de un grafismo
nos lleva al principio del otro, todo se enlaza y se relaciona.
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Figura 21: Referente materiales.
Libro budista en madera

y hojas de palma.
https://en.todocoleccion.net/

Figura 22: Referente.

Tal i tant

Amat, Frederic y Brossa, Joan.

Imagen propia

TEXT [NO TEXT](2020)

Llibres i Publicacions d’Artista.
Col-lecci6UPV - Centre Cultural La Nau
(Universitat de Valencia).

5.3. Libro de artista

El libro de artista es una obra de Arte, realizada en su mayor
parte o en su totalidad por un artista plastico. Es una forma
de expresion, simbiosis de multiples posibles combinaciones
de distintos lenguajes y sistemas de comunicacion.

El Libro de Artista se puede definir como un soporte mas,
igual que el pintor utiliza un lienzo o un escultor la piedra, cual-
quier artista puede utilizar como soporte un libro de artista.

Sus especiales caracteristicas hacen de él un medio con unas
posibilidades muy amplias: el juego con el tiempo al poder
pasar sus paginas, retroceder, desplegarlas y leer un discurso
plastico en secuencias espacio-temyporales; la posibilidad de
union entre la pintura, la escultura, la poesia experimental, las
artes aplicadasy el libro de edicion normal.

El libro de artista proporciona un sentido ludico y participa-
tivo a la obra, ya que se puede ver, tocar, oler, manipular y
sentir, la variedad de sensaciones puede ser mayor que con la
obra real, aunque seguramente no tan intensas. Es una op-
cion diferente al catalogo de obras, que es mas una presen-
taciéon de las mismas, que proporciona otras lecturas, aqui la
obra te obliga a hacer una lectura especial.

En el caso de nuestro proyecto el libro de artista se considera
parte de la obra, ya que en él se muestra y se da a entender el
sentido del resultado y del proceso.

Hemos elegido el formato libro porque nos ofrece una vision
diferente de las obrasy mas cercana a los espectadores y
porgque permite, como hemos dicho, una lectura diferente a
la que proporciona un cuadro en si.

Si que es cierto que nuestros trabajos son de gran tamano y
este efecto de proporcion sobre el espectador se pierde con
el formato libro, pero se compensa de alguna manera con la
cercania, el manejo manual y personal que permite y la reco-
pilacion en un solo elemento de varios trabajos, que adquie-
ren una relacion o sentido de conjunto.

5.4. Rafa Calduch

Rafa Calduch (Villar del Arzobispo, Valencia, Espafa; 1943). Su
trayectoria profesional le ha llevado a convertirse en uno de
los pintores mas importantes del informalismo minimalista
contemporaneos de la Comunidad Valenciana, ademas de
tener un reconocimiento internacional.
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El estilo de Rafa Calduch ha ido evolucionando con los anos,
desde una estética con marcados referentes figurativos a la
perdida casi total del referente.

De la obra de Rafa Calduch nos hemos parado a analizar en
concreto La presencia y la ausencia (1997).

En esta obra el artista trata de investigar sobre los elementos
fundamentales, es decir lo que el cuadro es en si mismo, se
investiga el plano como espacio y la materialidad del mismo.

Los cuadros de esta serie conducen a la introspecciéon ya que
favorecen la contemplacion interna y obligan a atender al
cuadro como una realidad evidente. El espectador se llega a
ver incluido en la obra, forma parte de ella, ya que ésta acapa-
ra el espacio existencial mismo.

Su pintura es algo mas que pintura, es una actitud de sintesis,
€S un proceso previo no tanto conceptual como fisico y expe-

rimental. Todas las aportaciones por pequenas que sean, todo
ese trabajo previo, son fruto de un trabajo y de unas horas de

dedicacién que, en ocasiones, no son valoradas.

El trabajo de Rafa Calduch se acerca a la sensibilidad oriental
en relacion a la depuraciéon como arma estética y la busque-
da de la esencia en la representacion.

Si buscamos la relacion de la obra de Rafa Calduch con la
nuestra esta claro que existe en amlbas un proceso de evolu-
cion, en nuestro caso de una pintura de textura y color a una
representacion mas esencial de un tema tan rico como el
paisaje natural.

Ambos buscamos los elementos fundamentales y tratamos
la obra como una realidad en si misma, no necesita de nada
mMas, que un espectador para estar completa, el trabajo debe
expresarse por si soloy de manera clara.

Por otro lado, la sintesis forma parte de la metodologia de
realizacion, asi como la importancia del trabajo previo, que en
muchas ocasiones no se aprecia en una obra, pero en reali-
dad le da un sentido y una profundidad a la misma, que no
seria posible de ninguna otra forma.

Por ultimo encontramos en Rafa Calduch esa relacion con la
cultura oriental que es referente principal de nuestro proyec-
to, en el que buscamos lo esencial de la representacion, como
forma de sintesis.
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6. DESCRIPCION TECNICA DE LA OBRA.

En el anexo a esta memoria se pueden ver las obras realiza-
das, asi como las imagenes del libro de artista. En este punto
vamos a presentar algunas de las obras y diferentes opciones
consideradas como libro de artista, con el fin de comentar las
caracteristicas técnicas generales.

Libro de artista

En las siguientes fotografias podemos ver algunas maneras
del libro de artista como forma de recopilacién y lectura de
las obras. Cada forma de componer o combinar proviene de
una realizacién puntual, teniendo siempre en cuenta nues-
tros objetivos y las caracteristicas que nunca queremos per-
der de vista.

El tamano de los libros varia, pero siempre buscando la hori-
zontal, en cuanto a los materiales usados son:

- impresion digital de las obras sobre papel satinado o mate
de 130 g/m?

- papel, papel reciclado, papel cebolla, cartdn marron.

- impresion mediante letras realizadas en lindleo para el titulo.

Se sigue trabajando actualmente en el libro, probando con
otros materiales como madera, otras formas de componery
de encuadernar.

Figura 23: Desplegado.
Libro de artista (2020)
Encarna Barriga.
Imagen propia.
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Figura 24: Imagen entera.
Libro de artista (2020)
Encarna Barriga.

Imagen propia.

Figura 25: Portada tipografica.
Libro de artista (2020)
Encarna Barriga.

Imagen propia.

Figura 26: Variaciones.
Libro de artista (2020)
Encarna Barriga.
Imagen propia.
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Figura 27: Interior.
Libro de artista (2020)
Encarna Barriga.
Imagen propia.
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Figura 28: Sobre papel.
Grafismos (2020)
Encarna Barriga.
Imagen propia.

Obra grafica

La obra grafica realizada se puede dividir en tres grandes blo-
gues en cuanto al uso de materiales y el proceso:

- grafismos sobre papel, en este caso se emplea un papel de
dibujo tipo reciclado de color crema y 80g/m? El tamano de
las obras es de 20X14 cm y todas ellas forman parte de un
mismo bloc, figura 28.

- uso del escéner, las obras resultantes se encuentran en
formato digital a una resolucién alta a la espera de ser o no
impresas. El tamano es variable, pero sin perder nunca el sen-
tido horizontal, figura 29.

- impresas, son aquellas obras realizadas en el escaner que
se han materializado sobre papel. El tamano es de 100cm de
anchoy de altura variable. Se ha realizado la impresion sobre
vinilo montado sobre cartdn pluma u otro material rigido,
figura 30.

e e it
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Figura 29: Digital.
Grafismos (2020)
Encarna Barriga. Figura 20: Fotomontaje.
Imagen propia. Grafismos (2020)
Encarna Barriga.
Imagen propia.
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Llegados a este punto es el momento de concretar una serie
de puntos fundamentales de nuestro trabajo.

A medida que hemos avanzado en la practica y en el estudio
de nuestro marco tedrico y referentes, hemos tomado una
serie de decisiones y realizado una serie de reflexiones que
acaban de dar forma a nuestro proyecto y por tanto a nues-
tras obras.

El pilar principal es la representacion del paisaje natural par-
tiendo de la linea del horizonte, pero el acierto en la eleccion
de nuestros referentes ha conseguido darle forma.

Por tanto, las bases para afrontar las obras que presenta-
remos, Nno vamos a llamarlas finales porque no lo son, son
momentos particulares de procesos, parten de los siguientes
principios basicos:

1. Conectar mediante la observacion y el uso de todos los sen-
tidos con la esencia del paisaje y su vida.

2. Trabajar sin metas y sin juicios.
3. Expresar mediante la pintura mientras quede algo que decir.
4. Cada obra es un momento y como tal hay que sentirlo.

El concepto esencial de nuestro trabajo es sencillo, no se trata
de buscar un sentido especial y Unico, se trata de expresar lo
esencial percibido y exteriorizarlo en un momento concreto.

Todo el sentido del proyecto viene arropado por el marco ted-
ricoy los referentes, es muy dificil resumir tantas sensaciones
en una palabra, pero si tuviéramos que definir con una sola el
concepto principal de nuestras obras seria sintesis inductiva,
ya que se realiza un proceso partiendo de la experimentacion
y la observacion, en nuestro caso, de la naturaleza.

El contexto en el que se ubica el presente proyecto es, como

hemos explicado en la introduccion, la sociedad de la rapidez
y la eficacia, por lo tanto no encuentra este trabajo un espacio
donde desarrollarse a no ser en el ambito al que pertenece, el
del arte, y desde el cual debe entenderse, sin ningun proposi-
to mas alld de comunicar a quien esté preparado para recibir.
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Tras realizar la investigacion y el proyecto llega el momento
de preguntarse si se han cumplido los objetivos propuestos y
si la hipdtesis de partida se considera probada.

Si revisamos los objetivos planteados al principio del proyecto
vemos que todos ellos se han cumplido, tanto los materiales
como los abstractos.

En cuanto a los materiales hemos conseguido realizar obras
plasticas tal y como se pretendia y un libro de artista a modo
de recopilacion y reflexion.

Por otro lado, en cuanto a los objetivos mas conceptuales,
aquello que tiene que ver con la manera de integrarse con la
naturaleza, el no perseguir un fin para no tener miedo al fra-
caso, la reflexion, la importancia de la contemplacion y la utili-
zacion de la sintesis, la mejor prueba de que se han cumplido
son las obras realizadas, de otro modo, éstas no existirian.

Si bien hemos podido encontrar a lo largo de la investigacion
otros trabajos relacionados con la linea del horizonte y esta
claro que muchos artistas han trabajado alrededor de ella,
hemos conseguido dar una vision diferente de esta relaciéon
entre el arte y la naturaleza, una fusion entre la cultura orien-
tal y la nuestra, ya que partimos de filosofias orientales, pero
introduciendo también procesos tecnoldégicos y en un entor-
no occidental.

Hemos conseguido en nuestras obras una mezcla entre
analdgico y digital, aportando a nuestros trabajos la estética
de inacabado, pero al mismo tiempo integrando la impresion
digital, nada mas alejado de algunos de nuestros referentes,
pero es justamente la fusion lo que le aporta a nuestro pro-
yecto el toque de actualidad.

Si retomamos nuestra hipdtesis de partida: la Iinea del ho-
rizonte como elemento de la naturaleza con potencia su-
ficiente para dirigir la busqueda y representacion de lo
esencial. El hecho de partir de la observacion y reflexion
alrededor de esta linea produce instantes irrepetibles; vemos
gue mediante el trabajo, las reflexiones realizadas y los resul-
tados queda probado que solo un elemento como la linea
puede ser la base de todo un proyecto ya que a partir de ella
se han realizado todas las obras que se pueden ver en el ane-
xo de esta memoria.

Por ultimo el libro de artista o de autor nos ha servido para
dar una formma mas cercana al publico y nos ha obligado a
relacionarlo todo y darle forma.
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