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Introducción

Resumen / Abstract

Nuestro interés a la hora de concebir esta investigación se basa en la 
creación de obras que aludan al patrimonio artístico, y abarquen en su 
contenido simbologías de origen místico y metafísico. Creemos que frente a 
la decadencia espiritual que gobierna la sociedad occidental y el arte 
posmoderno, sería adecuado incorporar obras con este tipo de contenidos. 
La cuestión es que los trabajos sean simples excusas para motivar a la 
gente a pensar en sus orígenes y en las cuestiones fundamentales de la 
vida. Por esta razón, intentaremos basarnos en los conceptos que tenían en 
cuenta los pueblos primitivos a la hora de desarrollar la expresión artística 
propia de su colectivo. 
En cuanto a la estética, nuestro objetivo es que puedan incluirse nuestros 
trabajos dentro de la corriente del dibujo actual, pero que su contenido 
traspase esta capa superficial y pueda aportar nuevos significado al arte 
contemporáneo.
La forma de llevar a cabo los trabajos en cuestión, será a través de 
composiciones donde se desarrollen pequeñas escenas figurativas, en las 
cuales se desarrollen diferentes acciones a través de las expresiones y la 
relación entre los personajes.

Our interest in devising this research is based on the creation of works that 
allude to the artistic heritage, and its contents cover symbologies mystical 
and metaphysical origin. We believe that given the spiritual decay that 
governs western society and postmodern art, works would be appropriate to 
incorporate such content. The issue is that jobs are just excuses to motivate 
people to think about their origins and the fundamental questions of life. For 
this reason, we’ll try to build on the concepts that took into account the 
primitive peoples in developing their own artistic expression of their 
collective. As for aesthetics, our goal is that our work may be included within 
the current drawing works, but its content transferred this surface layer and 
can bring new meaning to contemporary art.
How  to carry out the work in question will be through compositions which 
develop small figurative scenes, in which different actions are developed 
through the expressions and the relationship between the characters.

Palabras clave / Keywords

Primitivismo, Misticismo, Figuración narrativa, Dibujo contemporáneo, 
Espacios geométricos, Horror Vacui
 
Mysticism, Narrative figuration, Contemporary drawing, Geometric rooms, 
Horror Vacui
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Título visual

[1] Miguel Ángel Vázquez Vera (2011) La adoración de Seth, tinta china y gouache sobre 
papel, 112 x 78 cm.
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Conceptos visuales clave: presentación y análisis

Imagen 1

[2] El Bosco, El carro de heno [Tríptico] óleo sobre tabla, 147 x 232 cm. El Escorial: 
Monasterio de San Lorenzo.

Hablar de El carro de heno[2]  es como entrar en un mundo de fantasía  
barroca que nos aterra y a la vez nos llama, nos hipnotiza; no podemos 
dejar de estudiar lo que se nos plantea delante. Se trata de una obra en 
tríptico, en la cual vamos a dirigir nuestra atención hacia el panel central; 
para ejemplificar por qué nos interesa esta obra como punto clave, a través 
del cual podemos hacer referencia a nuestro proyecto. No significa esto que 
los paneles laterales carezcan de interés, todo lo contrario. De hecho, la 
escena del personaje ahorcado en la lejanía del panel derecho, con todo 
ese telón de humo y fuego de fondo, es de las imágenes más escalofriantes 
que se han podido contemplar en la superficie de un cuadro.

¿Por qué nos interesa esta obra? En primer lugar, destaca el tema y las 
relaciones que llevan a cabo los personajes de la composición. Se pueden 
ver representaciones de una violencia explícita, así como deseos instintivos  
que nos acercan más al mundo animal, que a la sociedad civilizada. El 
Bosco usa siempre una excusa para hablarnos de nosotros mismos. Sus 
cuadros son representaciones antropológicas de un interés extraordinario. 
Nos sitúa en la época en que fueron concebidos, así como nos localiza su 
lugar de origen y nos brinda testimonio de como se encontraba la sociedad 
a los ojos del artista. Lo realmente curioso, es que la obra no resulta carente 
de actualidad en lo que se refiere a una crítica de la sociedad 
contemporánea actual.

Resulta emocionante como se conjugan en el mismo espacio los aspectos 
materiales y físicos, frente a representaciones más coherentes de la 
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tradición esotérica y mística. Se establece un orden caótico en la 
composición, donde algunos personajes destacan sobre otros, ya sea por su 
posición en la obra, por sus vestimentas, o por las acciones que llevan a 
cabo. Es curioso como la identidad de la mayoría de los personajes parece 
irrelevante, ya que lo realmente importante es la acción que se encuentran 
desarrollando en la composición. De esta manera, no sabemos quien es el 
personaje que está rajando el cuello a otro en la parte inferior de la 
composición. De hecho, ni siquiera podemos vislumbrar su rostro bajo el 
gorro que lo tapa, por lo que puede hacer referencia a cualquier persona; 
incluyéndonos a nosotros mismos. El espectador puede verse vinculado 
hacia un personaje u otro según el momento y la actitud contemplativa que 
tenga hacia la obra. Los personajes son un pretexto, una herramienta a 
través de la cual el autor nos enfrenta a nuestra propia realidad. 

Aun con todo, el cuadro resulta carnavalesco. Tiene algo de la mística de 
Blake y de la literatura de Dante. Resulta armónico en todo ese caos. Es un 
trabajo lleno de significado, como si de una enciclopedia abierta se tratase. 
Una obra que no tiene fin. Uno puede reflexionar acerca de lo que acontece 
en ella, o tratar de jugar buscando los pequeños detalles que la conforman.

Son todas estas características de las que hemos hablado, las que nos 
llaman a la hora de trabajar sobre esta tipología de lenguaje. Una figuración 
narrativa compositivamente barroca, en la cual se sitúa al espectador con un 
punto vista superior; otorgándole la oportunidad de ser juez y asistente 
pasivo de todo lo que acontece en el cuadro, y teniendo además en cuenta 
que todo lo que ve está hablándole, en definitiva, de él mismo.

Imagen 2

La primera y única vez que se me presentó la oportunidad de ver esta 
máscara fue leyendo la historia del arte de Gombrich. Se trata de una 
máscara ritual papúa, de la región del Golfo, en Nueva Guinea[3].

La imagen es rotunda en su concepción y nos habla de un arte realizado 
bajo objetivos religiosos y culturales. Tiene algo potencialmente poderoso en 
su ejecución visual aunque no sabemos exactamente qué es. Pese a lo 
fantástica o incluso repulsiva que pueda parecernos, hay algo convincente 
en el modo en que el artista ha sabido obtener este rostro a partir de unas 
formas geométricas. (Gombrich, 2012: 47)

No es arbitrario el elegir esta imagen como concepto visual clave. Quizás 
sea muy diferente a las otras dos expuestas aquí —para empezar, porque 
no remite directamente a la pintura o a un arte bidimensional—, pero en 
esencia no es menos importante. La idea de la máscara es algo que 
podemos usar a la hora de destacar determinados personajes por encima 
de otros. La máscara ritual está envuelta en un halo de misterio, y dispone 
de tal manera a quien se atreve a llevarla. Sabemos que nuestra expresión 
se concentra en el rostro, incluso nos cuesta más comunicarnos con alguien 
que simplemente lleva puestas unas gafas de sol. El concepto de máscara 
oculta la personalidad, o mejor dicho, la traspasa y se apropia de ella.

La idea de simulacro que propone Baudrillard, es bastante interesante de 
estudiar frente a la utilización de este tipo de máscaras rituales: Debido en 
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[3] Máscara ritual papúa de la región del Golfo, Nueva Guinea, h. 1880, 
Madera, tejido de corteza y fibra vegetal, 152, 4 cm de altura. Londres: 
Museum of Mankind. 
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gran parte a que presentían la todopoderosidad de los simulacros, la 
facultad que poseen de borrar a Dios de la conciencia de los hombres; la 
verdad que permiten entrever, destructora y anonadante, de que en el fondo 
Dios no ha sido nunca, que sólo ha existido su simulacro, en definitiva, que 
el mismo Dios nunca ha sido otra cosa que su propio simulacro. (2005: 15)

Si tenemos en cuenta esta definición que hacía Baudrillard, acerca del 
miedo a la adoración iconoclasta, nos damos cuenta que esta concepción es 
gradualmente más poderosa en torno a la idea de máscara. Si entendemos 
que el simulacro o la representación de una estatuilla de un dios corre el 
riesgo de convertirse en algo más poderoso que la idea platónica en sí, 
¿qué ocurre con la máscara?, o, mejor dicho ¿qué ocurre con la persona 
que utiliza la máscara? ¿Se convierte en un Dios?

Este concepto se extiende no sólo a los rituales antiguos, sino también a las 
fiestas paganas y religiosas actuales. Nos parece extraño ver en nuestras 
procesiones a personas que conocemos bajo un traje de penitente. No 
importa si es un amigo o no, ya que en el momento que dejamos de ver su 
rostro se convierte en alguien desconocido para nosotros. Nos resulta 
misterioso, e incluso los niños suelen asustarse cuando los tienen delante.

La simbología de la máscara es un campo que puede dar mucho juego en 
las composiciones de los trabajos finales, y sin duda será un elemento 
importantísimo a la hora de destacar unas figuras sobre otras. Si tenemos 
en cuenta el carácter místico y reflexivo que queremos otorgar a las obras, 
además del interés prestado hacia el patrimonio primitivo, sería más que un 
error no recurrir a este tipo de elementos.

Imagen 3

Numerosas son las obras pictóricas y relieves egipcios que podríamos 
incluir aquí. Si se ha escogido esta imagen frente a las muchas otras es por 
el simbolismo y el tema tratado en ésta concretamente.

No hace falta ser un estudioso del arte egipcio para conocer la figura del 
dios Anubis.[4] Quizás sea, junto a Horus, uno de los personajes más 
populares del panteón egipcio a escala mundial. Probablemente este hecho 
no sea algo dejado al azar. La figura de Anubis, con su cabeza de perro-
chacal es de una vigorosa atracción estética. 

La idea de máscara que tratábamos anteriormente, es un concepto muy 
importante en el Reino Egipcio. La diferencia entre la interpretación de los 
dioses y las personas en el arte egipcio, residía básicamente en este 
elemento. Evidentemente, ellos no representaban a seres humanos con una 
máscara, sino a seres antropomorfos con cabezas de animal, pero al fin y al 
cabo, el resultado visual y la dirección que toma en nuestro subconsciente 
viene a significar lo mismo.

La imagen de Anubis inclinado sobre el difunto[3] no es solamente un 
ejemplo de como los egipcios solían realizar sus representaciones, sino 
también es testigo de su obsesión por la muerte y el más allá. Nos habla de 
un pueblo entregado a una religión, la cual imponía ciertas consideraciones 
a la hora de representar de una manera u otra la realidad con la que 
convivían los antiguos habitantes de esta región. La fuerza de la 
representación egipcia, probablemente se encuentre en el orden de sus 
interpretaciones, donde todos los elementos parecen conjugarse de forma 
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armónica para narrarnos un acontecimiento de suma importancia para la 
comprensión de una cultura ya extinguida.

Otro aspecto que nos interesa de esta imagen es la geometría que abarca el 
fondo de la composición. Nos sitúa en un contexto espacial, donde podemos 
comprender mejor la presentación, además de resultar sugerente como 
medio expresivo.

Son muchos aspectos los que nos interesan del arte egipcio y de los cuales 
hablaremos más detenidamente en el capítulo dedicado a esta corriente 
artística en las referencias visuales. Cabe destacar, para anticiparnos un 
poco, que especialmente nos interesa la forma conceptual de representar la 
figura humana así como la capacidad compositiva que demostraban en 
todas su representaciones artísticas.

[4] Anubis inclinado sobre el difunto (XIX dinastía) pintura mural, pintura al temple sobre 
adobe. Deir el-Medina: tumba de Sennedjem.

Motivaciones

Las principales causas del interés desarrollado a la hora de elaborar este 
proyecto se deben, principalmente, al desinterés causado por una sociedad 
actual que continuamente nos somete a desilusiones, y la cual está 
caracterizada por una pérdida de la fe y del sentimiento colectivo de la 
población. No quiero entrar en una dinámica crítica hacia la sociedad 
contemporánea, porque creo que los problemas que nos afectan 
diariamente ya han sido planteados por multitud de filósofos, artistas y 
autores contemporáneos. Creo que sería más interesante exponer algunos 
de estos puntos de vista y tratar de relacionarlos con mi actitud analítica 
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actual; basada en una necesidad de revisar las características conceptuales 
y estéticas del arte y la artesanía de los pueblos primitivos, para su 
aplicación en obras de arte contemporáneas que nos ayuden a reflexionar 
sobre nuestro origen y destino.

Me gustaría destacar que el uso de la palabra “primitivos”, no se debe a una 
concepción peyorativa de los pueblos a los que representan. Llamamos 
primitivos a esos pueblos, no porque sean más simples que nosotros —los 
procesos de su pensamiento son a menudo más complejos—, sino porque 
se hallan mucho más próximos al estado del cual emergió un día la 
humanidad. (Gombrich, 2012: 39)

A ese estado al que se refiere esta cita, “más próximo del cual emergió un 
día la humanidad”, es al que me gustaría dirigirme de alguna manera con 
esta investigación. Creo que hace tiempo que perdimos nuestra esencia 
como colectivo, como parte perteneciente a un todo. La modernidad 
comenzó a marcar un período, en el cual los «ismos», dejaron de mirar a la 
población común y empezaron a desafiarla bajo la creación de obras de arte 
que pertenecían a las experiencias únicas de un individuo en cuestión; su 
autor, el artista. Es cierto que esta actitud produjo una de las etapas más 
ricas en contenido artístico y movimientos de toda la historia del arte, pero 
también es cierto que todos estos movimientos surgían de la necesidad de 
innovar, se premiaba la originalidad por encima de la habilidad o del 
concepto de la obra. De alguna manera, se miraba hacia el futuro de forma 
continua. El presente no existía en la época de las vanguardias.

El tema de la mímesis, aunque nos atañe de forma precisa e inevitable a 
todos nosotros actualmente, ya era una cuestión planteada en la Grecia 
clásica. Platón equipara el  dominio de la mímesis con el arte del titiriteo, que 
sólo es bueno para entretener a los niños. Su rechazo de los logros 
artísticos de su época se basaba en su conocida desaprobación de todo tipo 
de ilusión que extravíe la mente. (Gombrich, 2011: 14)

Este problema, del cual nos habla Gombrich a través de Platón, se debe a la 
fertilidad artística que tuvo lugar en la época del filósofo griego, donde la 
mímesis comenzó a cobrar un protagonismo rotundo frente a la 
conceptualización de las obras del período arcaico y de la tradición egipcia. 
Platón entendía, que lo nuevo no tiene razones para imponerse a lo antiguo, 
y además, avisaba del peligro de este tipo de encanto sutil y superficial que 
podía embelesar a los espectadores más incautos. 

Los actuales criterios artísticos, infundidos por un sistema que gobierna el 
comercio del arte, podrían no ser los vehículos adecuados a la hora de 
determinar el valor de una obra frente a otras. No se premia tanto lo que la 
obra transmite ni la intención de la misma, sino su apariencia estética, «el 
arte por el arte», se tratan de productos de intercambio en un mercado 
abierto; donde el comprador con mayor poder adquisitivo es quien determina 
el precio y asume la posesión del objeto.

Volviendo a la esencia espiritual en la obra de arte, se hace necesario tratar 
este punto en una sociedad occidental donde, cada vez más, la comunidad 
se siente estafada en su relación con las religiones; y su pérdida de fe se 
manifiesta en todos los sentidos de una vida vacía de lógica e interés para 
gran parte de la población. Evidentemente, estos problemas son resultado 
del pensamiento individualista que rige nuestras vidas en la actualidad. El 
arte de la época posmoderna, es un reflejo claro de esta realidad existencial. 

11



Baudrillard describe esta situación a través del interés que sienten muchos 
coleccionistas hoy día por las piezas de arte o artesanía primitivas. Según 
él, no son los objetos en sí lo que nos atrae. No es la belleza que 
desprenden ni la simplicidad de sus formas, sino más bien el origen de los 
mismos. La contextualización de su elaboración en una cultura más cercana 
al origen del ser humano: Pues queremos, a la vez, venir de nosotros 
mismos y ser de alguien: suceder al Padre, proceder del Padre. (2010: 87)

Si afrontamos que el problema es la exaltación del individualismo en una 
sociedad donde se prima la originalidad y se da publicidad a la 
competitividad, debemos preguntarnos si la vuelta a nuestros orígenes 
colectivos no podría, de alguna manera, solucionar nuestros problemas. Las 
culturas tradicionales creaban un mundo «lleno» y ordenado que traía 
aparejada una fuerte identificación con el orden colectivo y, por ello mismo, 
una seguridad identitaria que permitía resistir las innumerables dificultades 
de la vida. Todo lo contrario sucede en la segunda modernidad, en la que el 
mundo, sin el lastre de marcos colectivos y simbólicos, se vive con 
inseguridad identitaria y psicológica. (Lipovetsky y Juvin, 2011: 16-17)

Es por ello que se plantea concebir este proyecto bajo una mirada a las 
culturas primitivas, ya que se trata de la época propicia para ello. No es 
cuestión de interesarnos sobre el arte primitivo desde la superficialidad y 
estética en la que lo hacían los «ismos», si no de preguntarnos qué utilidad 
tenía este tipo de expresión artística para poder hacerla nuestra e intentar 
generar soluciones a los problemas que habitan en nuestra sociedad 
contemporánea. El artista, el compositor y el escritor posmodernos 
manifiestan una gran apertura hacia los recursos culturales de épocas 
pasadas y logran apropiarse a menudo de sus motivos para integrarlos en 
su trabajo y de ese modo pronunciarse seria y profundamente sobre las 
complejidades del mundo contemporáneo. (Efland et al, 2003: 32)

Planteamiento de la hipótesis

Teniendo en cuenta que las obras de arte pueden utilizarse como fin para 
expresar realidades del pensamiento humano, sería correcto calificar el arte 
como vehículo, a través del cual pueden establecerse corrientes 
comunicativas entre el autor, la obra y el espectador. La obra de arte-idea no 
se limita exclusivamente a sus atributos estéticos. también es importante por 
su capacidad de generar pensamiento y servir de fundamento en el 
desarrollo de la capacidad de raciocinio. (Cabezas, 2011: 28)

El componente estético es importante, pues es lo primero que capta la 
atención del espectador, pero si este elemento no esconde nada detrás, la 
experiencia visual poco podrá aportarnos de forma más profunda. 
Necesitamos recurrir al simbolismo y a la representación de las realidades 
instintivas del ser humano, para generar un espacio reflexivo en la 
composición de la obra; que sirva de puerta hacia las relaciones entre el 
origen y el mundo espiritual guardadas en nuestro subconsciente.

Quizás el tema que nos une a todos de manera más clara sea la muerte. El 
cese de la vida material es algo que ha cautivado la atención de todas las 
representaciones artísticas humanas desde el principio de nuestra historia. 
La muerte como fin, o como principio de todas nuestras reflexiones. ¿Qué 
es la muerte? Lo importante no es tanto lo qué es en sí, ni lo que hay detrás, 
sino la forma que tenemos los seres humanos de enfrentarnos a ella. 
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A la hora de encarar el tema de la muerte, podemos pensar que el resultado 
más positivo no sería hacerlo a través de una óptica contemporánea. La 
sociedad occidental se encuentra anestesiada ante este tema cuando se 
nos habla de atentados suicidas, de terremotos que han dejado miles de 
víctimas o de incursiones bélicas y ataques en territorios que parecen 
quedar muy lejos de nosotros. Cuando la muerte sucede en nuestro ámbito, 
se trata como un tema tabú, herencia de la Iglesia Católica. No nos 
preocupa hasta que sucede, y cuando sucede no tenemos tiempo de 
reflexionar acerca de ella. Por tanto, cuando Andy Warhol presentaba sus 
obras sobre accidentes automovilísticos, la gente no se horrorizaba 
pensando en el resultado del mismo para los habitantes del vehículo, sino 
que consumía las imágenes como cultura popular, como elemento visual 
perteneciente a nuestra sociedad (arte pop).

No es lo mismo tratar la muerte desde esta perspectiva que hacerlo desde la 
visión que tenían de ella las culturas primitivas. Cuando hablamos de 
rituales donde se sacaba el corazón de la víctima, todavía consciente, nos 
parece un atropello. Si tenemos en cuenta que los guerreros cortaban las 
cabezas de sus enemigos para apropiarse de su alma se nos presenta 
como una atrocidad, propia de pueblos salvajes. Si pensamos en la forma 
que tenían los egipcios de contar a los adversarios derrotados —cortándoles 
las manos—, realmente pensaremos que se trata de una costumbre propia 
de un reino bárbaro. Son estas imágenes y este tipo de simbologías las que 
nos remiten a un ambiente cultural al que todos pertenecimos en el pasado, 
y posiblemente sea esta la mejor manera de producir discursos reflexivos; 
para una sociedad cada vez más consciente de que la realidad en la que 
vivimos puede no ser la mejor ni la más saludable.

Los objetivos de esta investigación, y el resultado que se espera de la 
misma, es la realización de varias obras visuales que puedan encasillarse 
dentro de la escena contemporánea, pero cuyo significado conceptual 
transpase la superficialidad estética de la misma. El interés al crear estas 
obras, es de establecer una comunicación con el espectador acerca de sus 
orígenes, tratando temas místicos, esotéricos y religiosos; que 
desemboquen en una reflexión en el subconsciente del mismo.

Estas obras finales, deberían ser el resultado de una tipología de arte 
figurativo y narrativo, cuya estructuración y composición, haga referencia a 
las culturas primitivas, especialmente a los murales y relieves egipcios. De 
esta forma, en una superficie más o menos pequeña, pueden convivir 
diferentes escenas conformadas por personajes que narran acciones 
independientes y a su vez englobadas en un significado completo en la 
disposición general de la obra.

Desde un principio, la mística del arte moderno ha consistido siempre en 
que no es un arte popular, ni siquiera comprensible, salvo para una pequeña 
elite. (Gablik, 1987: 12)

Debemos intentar alejarnos de esta idea acerca de la comprensibilidad del 
arte moderno. El destino de las obras no debería ceñirse, exclusivamente, a 
una parte de la sociedad con conocimientos a la hora de analizar el 
simbolismo dentro de la misma. Éste puede pertenecer a una segunda 
lectura de la pieza para gente que lo deseé, pero en primera instancia, los 
conceptos y los signos utilizados deberían ser accesibles a cualquier posible 
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espectador, sin alejarnos del significado original de los mismos. El arte no 
tiene tan sólo la obligación de «descender» hacia el pueblo, también debe 
permanecer fiel a su verdad intrínseca, a fin de permitir a los hombres 
«ascender» hacia ésta. (Schuon, 2008)

Justificación del interés actual sobre el tema

La sociedad occidental vive inmersa en una burbuja consumista que nos 
empuja a enfrentarnos de la misma manera frente a realidades diversas de 
la vida moderna. No importa si se visita un museo o se espera en la puerta 
de una tienda para comprar el último dispositivo tecnológico salido a la 
venta. La cuestión es acumular; tanto material como visualmente. La 
tecnología debería hacernos la vida más fácil, y en gran medida es así, pero 
la cuestión es ¿somos más felices ahora, gracias a todos los adelantos 
tecnológicos?

Es curioso como en un reality show de una cadena televisiva actual, cuya 
orientación ideológica y cultural es más que cuestionable, se nos presentan 
estos asuntos de forma indirecta. El programa trata de como una familia 
española convive durante un período de tiempo junto a una tribu africana, 
sudamericana o asiática, con las costumbres tradicionales de las mismas. El 
objetivo del programa, como cabe suponer, no es hacernos reflexionar 
acerca de si nuestros adelantos culturales nos ayudan a disfrutar de una 
vida mejor que aquellos que consideramos inferiores, pero para el 
espectador cauto, estas cuestiones surgen durante la contemplación del 
mismo. Y el resultado es bastante curioso, a pesar de todas las 
comodidades de las cuales disponemos en la actualidad, se complica 
mucho la elección de quién vive más feliz, si ellos o nosotros.

Puede que nos encontremos en el momento más idóneo en lo que se trata 
de volver los ojos hacia un pasado remoto con fines de autocuración. 
Nuestra sociedad muestra síntomas de enfermedad en todos los ámbitos. El 
arte como elemento conformante de esta colectividad actual y dependiente 
del comercio y la economía, pierde credibilidad día a día para muchas 
personas, que sólo ven en él una excusa para que los ricos puedan hacer 
uso de sus demenciales fortunas. En la actualidad, la parte «romántica» del 
arte, la que se proclamaba autónoma y enemiga de los valores económicos, 
ha desaparecido: el universo de la cultura ha dejado de ser un antimundo, 
un mundo aparte, un «imperio dentro de un imperio». Ahora lo vemos 
globalmente estructurado por las mismas leyes que organizan el sistema 
mediático y económico dominante. (Lipovetsky y Juvin, 2011: 33) 
   
El arte corre el riesgo de convertirse en algo que no es arte, en meros 
objetos decorativos creados bajo funciones estéticas y con la firma de 
artistas que empiezan a asemejarse más a las marcas comerciales, que a 
una autoría artística o artesanal real. O como dice Baudrillard acerca del 
arte contemporáneo: ha perdido también el deseo de ilusión, a cambio de 
elevar todas las cosas a la banalidad estética, y se ha vuelto transestético. 
(2006: 51) Se está generando una situación en la que es difícil no ir a un 
museo y sentir que uno está viendo piezas sacramentales, pero desde luego 
no lo son. La prueba está en que un niño o una persona ajena al mundo del 
arte, no ve con los mismos ojos una pieza de Anish Kapoor a como puede 
verla un experto o coleccionista de arte. Se trata de la idea que nos venden 
a través de los medios de telecomunicación. Lo que resaltan 
sistemáticamente los medios es el precio mercantil  de las obras, que se ha 
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convertido en un acontecimiento, en una proeza sensacionalista, en un 
signo de gloria a la misma altura que los éxitos astronómicos de taquilla 
conseguidos por las superproducciones. (Lipovetsky y Juvin, 2011: 29)

Ahora bien, si los objetos artísticos empiezan a mitificarse y sacralizarse por 
meras estrategias comerciales que nosotros, las personas inteligentes, no 
deberíamos tener en cuenta, ¿por qué no elaborar objetos que realmente 
aporten significados de tipo espiritual o metafísico y nos ayuden, además, a 
reflexionar acerca de nosotros sin olvidar nuestros orígenes? Sabemos que 
es muy difícil escapar al comercio del arte actual. Ni siquiera las ideas de los 
conceptuales o las obras de land art escaparon a esa salida al mercado. 
¿Deberíamos entonces intentar producir trabajos que se acepten como 
moneda de cambio pero que además nos aporten algo más que el placer de 
la contemplación estética?

La idea de los «primitivo» en el arte o en la civilización es cada vez más 
problemática en este siglo porque hemos perdido la fe en la superioridad de 
nuestra propia cultura. (1997: 295)

Quizás sea la anterior cita de Gombrich la que mejor justifique la necesidad 
de una conceptualización del arte primitivo en la actualidad. Pero, ¿por qué 
recurrir al arte primitivo? Pues básicamente porque el papel o la función que 
éste desempeñaba en la cultura no tenía nada que ver con la expresión 
artística, sino con un sentimiento de representación colectivo, unido a 
componentes políticos y religiosos. Si queremos generar obras que además 
contengan un significado espiritual, ¿qué mejor que estudiar aquellas que 
realmente estaban hechas con este propósito?

La intención, y por tanto el objeto de esta investigación, es conseguir 
elaborar obras enmarcadas en una estética contemporánea que además 
inviten a esa reflexión interna; que de alguna forma debería ayudarnos a 
mantenernos serenos, en un ambiente cada vez más frío y hostil. 

Estado de la cuestión

El arte es algo que está íntimamente ligado con el sentir humano, con la 
concepción del mundo por parte del hombre, con sus creencias religiosas y/
o espirituales. Al mismo tiempo una producción artística está siempre 
insertada en un marco espacial (un país, una región, una ciudad...) y 
temporal (una época, una década...), lo que la convierte en una 
manifestación cultural determinada. (Valdesogo, 2011: 5-6)

Nuestro interés a la hora de mirar hacia el pasado no va a condicionar de 
forma total el resultado plasmado en las obras artísticas. Tampoco tendría 
sentido ninguno empezar a realizar pinturas como lo hacían exactamente los 
antiguos egipcios. La clave esta en la reinterpretación. Hay a quien le 
encanta la paleta limitada de los pintores primitivos, pero ésa no es una 
razón válida para emularlos, y mucho menos para rechazar los avances 
posteriores. (Gombrich, 2011: 26)

La crítica hacia nuestra sociedad es un tema de máxima actualidad en la 
cultura contemporánea. Autores como Hervé Kempf, Noam Chomsky, Jean 
Baudrillard, Gilles Lipovestky, Herve Juvin, Joseph Stiglitz o el español Jose 
Luis Sampedro, desmitifican a través de diversos discursos la sociedad en la 
que nos vemos inmersos. Algunos de ellos nos hablan del arte 
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concretamente y de los problemas que atraviesa en la actualidad. Desde la 
literatura, la ciencia ficción también se encarga de reflexionar acerca de 
diversos problema de índole social. Figuras como Ray Bradbury, Aldoux 
Huxley y J. G. Ballard entre otros. El mundo del cine también se presta a 
interpretar estos problemas. Michael Haneke y Terrence Malick han 
dedicado su carrera a establecer las contrariedades originadas por una 
sociedad cada vez más vacía de significado y cuyo futuro se dibuja cada vez 
de forma más incierta. 

A pesar de que todas las aportaciones de los autores mencionados 
anteriormente pueden resultar significativas, vamos a intentar centrarnos en 
los artistas que desde la escena del dibujo o la pintura se acercan de alguna 
forma a las cuestiones planteadas. En general, el dibujo actual guarda cierta 
obsesión por lo pequeño y por la relación entre el espacio y la forma. Dentro 
del batiburrillo de estilos y tipologías artísticas que encontramos en la época 
actual, cabe destacar a una serie de artistas que trabajan la figuración a 
pequeña escala con el objetivo de narrar algo. No todos los artistas que 
trabajan de esta forma en la actualidad, lo hacen desde un punto de vista 
crítico hacia la sociedad, pero en cualquier caso cabe destacarlo por la 
relación compositiva y técnica que guardan con las obras que me he 
propuesto realizar.

En primer lugar, merece la pena destacar a algunos autores que se 
encuentran bajo el mecenazgo de la Richard Heller Gallery de California. 
Autores como Marcel Dzama, Larissa Bates, Edward del Rosario, David Jien 
o Charlie Roberts, concretan su interés en este tipo de composiciones 
herederas de la obra de El Bosco o Pieter Bruegel para presentarnos 
mundos llenos de interés. Entre ellos cabe destacar la obra de David Jien 
como portadora de una esencia mística. Su obra Collector, 2 tigers and 4-
dimensional objects[5] (2011) nos remite a la idea del monolito usada por 
Kubrick para hablarnos del origen y futuro de la humanidad en 2001: una 
odisea espacial. Entre sus composiciones podemos encontrar referencias a 
la mitología de diferentes culturas, así como al interés visual por el arte 
primitivo hindú.

Al margen de esta galería encontramos la obra de San Poggio. Este artista, 
además de ser profesor actual en la Universidad Nacional de la Plata en 
Argentina, trabaja de una forma intensa el tema antropológico en todas sus 
obras. Volvemos a las composiciones grandes con pequeñas figuras que 
intentan contarnos algo. Las pinturas de San Poggio nos hablan de temas 
actuales, acercándonos a diversas relaciones sociales y críticas hacia 
nuestra sociedad contemporánea.

Quizás los artistas actuales cuya obra guarda una relación más estrecha 
con esta investigación, sean Mark Whallen y Richard Colman. Ambos 
autores, al igual que David Jien, incorporan elementos de la tradición mística 
y simbólica en sus obras. Nos hablan de los instintos básicos del ser 
humano a través de explícitas representaciones violentas y sexuales, 
intentan advertirnos, de alguna forma, que todo ser humano lleva dentro de 
sí ese instinto animal de forma innata. También me gustaría destacar el uso 
que hacen los tres autores de la geometría, dotando a los espacios 
compositivos de cierto carácter ornamental difícilmente encasillable bajo un 
concepto temporal o espacial.

Es posible que existan más artistas explotando esta temática en la 
actualidad, aunque tampoco tratamos aquí de establecer un catálogo sobre 
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estas tipologías artísticas en nuestra época. Lo único que pretendíamos era 
demostrar que es un tema vigente, que interesa a muchos autores y que 
aún se presta a seguir trabajando en él aportando nuevos significados.

[5] David Jien (2011) Collector, 2 tigers and 4-dimensional objects, lápices de color, gouache, 
grafito y papel holográfico sobre papel, 57 x 89 cm. Cortesía de Richard Heller Gallery.
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Definición de la metodología de la investigación
  

Marco conceptual en el que se encuentra

Es importante delimitar la metodología a utilizar dentro del marco de la 
investigación. Desde hace tiempo, se tenían por oficiales los procedimientos 
cuantitativo y cualitativo. Sin embargo, actualmente viene haciéndose eco 
una nueva práctica que sería la más interesante y la que vendría a 
ayudarnos en este proyecto de la forma más precisa. Se trata de la 
Investigación basada en las Artes Visuales (Art Based Reseach). 

Este nuevo sistema, si bien es heredero y se gestó a través de los 
procedimientos cualitativos, comenzó a definirse de forma autónoma gracias 
a varios autores que vendremos a destacar después. Lo interesante de este 
nuevo método, es que hace referencia a cualquier tipo de experiencia 
artística; ya sea audiovisual, musical, a través del dibujo o la danza, 
arquitectónica, etc., tanto para el planteamiento y definición de los 
problemas como para la obtención de los datos, la elaboración de los 
argumentos, la demostración de las conclusiones y la presentación de los 
resultados finales. (Roldán y Marín, 2012: 16)

No se trata ya de una investigación basada en las artes simplemente, sino 
que genera imágenes o cualquier tipo de obra artística como resultado de la 
misma. Se trata por tanto de un procedimiento destinado a personas con 
cualidades artísticas. Barone y Eisner se refieren a este aspecto: There is a 
significant sense in wich a highly skilled arts based researcher must become 
an artist in order to create a form that has the expressive qualitites that are 
relevant for understanding the phenomena being addressed. Again, by an 
“artist” we do not necessarily mean a professional painter, poet, dancer, or 
novelist. But the researcher must exhibit artistry in whatever form he or she 
chooses. (2012: 57)

Es por tanto, un marco de investigación muy adecuado para los proyectos 
relacionados con las bellas artes en general, donde las personas que 
acostumbramos a expresarnos a través de otros medios que no es la 
palabra escrita, tenemos la oportunidad de aportar nuestros argumentos a 
través de otros canales comunicativos.

Para los más incrédulos, puede surgir una pregunta que también se 
cuestionan Barone y Eisner en su libro, ¿realmente estamos hablando de 
investigación cuando nos referimos a este nuevo método? Es evidente que 
existen diferencias notables entre arte y ciencia, pero realmente ambas 
disciplinas no han estado siempre tan diferenciadas como hasta ahora. La 
escuela pitagórica comenzó a unir los criterios artísticos a los matemáticos, 
intentando establecer una unión entre la música, el dibujo y los números. En 
el Renacimiento, autores como Leonardo da Vinci, Luca Paccioli, Marco 
Vitruvio o Alberto Durero, venían haciendo lo mismo, relacionando las 
disciplinas artísticas con la ciencia y de ahí surgió, por ejemplo, el uso de la 
perspectiva como método de representación. No estamos por tanto, frente a 
disciplinas aisladas completamente sino que muestran síntomas de unión. Si 
intentásemos montar un mueble de IKEA, por ejemplo, a través de unas 
instrucciones escritas o de unos dibujos que describan el ensamblaje de las 
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piezas, ¿cómo nos resultaría más cómodo?, ¿es, por lo tanto, el texto 
siempre más objetivo que las imágenes?

Ricardo Marín nos habla de las imágenes en relación a estas preguntas: son 
un medio o sistema de representación del conocimiento tan aceptable como 
el lenguaje verbal o el lenguaje matemático, y en algunos casos incluso más 
interesante y apropiado que los dos anteriores. (2005: 234)

A better reason for doing arts based research may be this: to the extent that 
an arts based research project effectively employs aesthetic dimensions in 
both its inquiry and representational phases, to that extent the work may 
provide an important public service that may be otherwise unavailable. 
(Barone y Eisner, 2012: 13)

Hablamos pues de una metodología capaz de reportarnos un nuevo 
rendimiento en el estudio y el campo de la investigación, y posiblemente, 
capaz de ofrecernos la posibilidad de un nuevo discurso que de otra manera 
sería difícil y costoso de conseguir, sino imposible.

A estos efectos, podemos utilizar también los ejemplos que propone Ricardo  
Marín refiriéndose a figuras clave en la fotografía social o antropológica. 
Autores como Eadweard Muybridge o Lewis Wickes Hine, a finales del siglo 
XIX y principios del XX, comenzaron a gestar en la opinión pública y 
educativa, la potencia y la calidad de la información que una imagen 
fotográfica nos puede transmitir. (2005: 236)

Estamos, por lo tanto, ante un método completamente aceptable dentro del 
marco de la investigación, cuyo resultado en este proyecto concreto debería 
ser una serie de obras destinadas a satisfacer las motivaciones y los 
planteamientos desarrollados en los puntos anteriores.

Principales autores dentro de dicha metodología

En cuanto a los orígenes de esta metodología, sería necesario mencionar a 
los fotógrafos antropológicos y sociales, de los que hablábamos 
anteriormente, que intentan describir el mundo a través de la imagen, de la 
misma forma que el escritor lo hace a través de su novelas. Somos capaces 
de imaginar como era la Nueva York de principios del siglo XX gracias a 
escritores como Celine, quien hace una descripción abrumadora en su 
magnifica obra “Viaje al fin de la noche”. Pero de igual modo, o incluso de 
una forma más directa y realista, podemos comprender la realidad 
estadounidense de una época a través de las fotografías de Lewis Hine. 
Asimilamos mayor cantidad de información a través de la vista que de 
ningún otro sentido, y es por ello que la imagen nos aclara de una forma 
momentánea, lo que se podría significar una descripción escrita en varias 
hojas de texto. Destacamos también la labor de Eadward Muybridge y de su 
maravillosa serie fotográfica acerca de la “Locomoción animal”. (Adam, 
2010; Brown, 1957)

Siguiendo con la fotografía antropológica, John Collier aporta una 
interesante reflexión acerca del uso de la cámara: The camera, however 
automatic, is a tool that is highly sensitive to the attitudes of its operator. Like 
the tape recorder it documents mechanically but does not by its mechanics 
necessarily limit the sensitivity and no selectivity at all. (1999: 9)
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La cámara sería por tanto la herramienta del fotógrafo, del mismo modo que 
el microscopio sería la herramienta del científico. Ambos instrumentos 
pueden reflejar de forma objetiva las ideas de sus propietarios así como 
generar imágenes de un alto grado de interés en lo referente a la 
investigación.

Ricardo Marín (2005) nos ofrece una serie de revistas y asociaciones 
profesionales cuyo fin es el estudio y el desarrollo de la antropología y 
sociología visual. Como revistas destaca; Visual Anthropology Review, 
Visual Studies y Visual Anthropology. Como asociaciones; Society for Visual 
Anthropology (SVA), International Visual Sociology Association (IVSA) y 
International Union of Anthropological and Ethnological Sciencies (IVAES).

Otro autor importante por su aportación visual en la Investigación basada en 
las Artes Visuales, es el artista David Hockney. Hockney, nos enseñó a 
través de sus collages de fotografías la capacidad del discurso narrativo que 
tenía la imagen frente a la palabra. No se trata ya, de realizar una 
instantánea objetiva con el fin de describir una realidad, sino de construir 
esa realidad a través de diferentes imágenes que nos hablen de ella de una 
forma más clara, en relación al concepto que se quiere representar. 
(Hockney, 1988)

Otro autor que merece ser destacado por sus reflexiones hacia la 
incorporación de este nuevo proceso de investigación es Graeme Sullivan. 
De él podemos aprovechar un interesante pensamiento acerca de los 
procesos creativos: Forming ideas is a creative and critical act that relies in 
part on individual imaginative proclivities, yet the process is also mediated by 
community contexts. (2006: 200) De esta forma nos remite a la idea de que 
toda imagen es hija de su época, y por lo tanto se tratan de elementos 
visuales potencialmente disponibles para su uso en investigaciones, no 
solamente como material de recopilación, sino como resultado final de las 
mismas.

Por último y, no tanto por cercanía, sino por su importante labor en este 
campo, cabe destacar a Ricardo Marín como teórico e importante 
recopilador de textos sobre la materia. 

En su último libro, en el cual comparte autoría con el profesor Joaquín 
Roldán, se establece un análisis más que exahustivo de porqué nace este 
tipo de proceso de investigación, y que organización y definición debemos 
otorgar a las diferentes herramientas visuales que encontramos a nuestra 
disposición. Estructuras como el Fotoensayo, del cual derivan los 
FotoDiálogos o la Fotohistoria nos dan una idea de la capacidad narrativa 
que pone la imagen a nuestra disposición. A lo largo de todo el desarrollo de 
este libro, podemos encontrar numerosas referencias a autores que trabajan 
sobre esta nueva metodología, así como una valiosa bibliografía al final del 
mismo donde la cantidad de referencias demuestran el apoyo y la acogida 
que la Investigación basada en las Artes Visuales está teniendo en nuestra 
época.

Características principales

A pesar de que la Investigación basada en las Artes Visuales puede tomarse 
como un procedimiento de tipo cualitativo, hay que tener en cuenta que la 
primera muestra aspectos completamente novedosos de acuerdo a la 
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segunda. No tratamos ya de establecer diálogos de forma subjetiva a través 
del encuentro con otras personas o a través del análisis de elementos de 
carácter social o antropológico —como puede ser el arte o la moda—. Claro 
que esos caminos pueden y deben seguirse en la Investigación basada en 
las Artes Visuales, pero además, debemos entender que el resultado de las 
mismas también debería generarse a través de medios artísticos de 
cualquier índole —pintura, dibujo, escultura, cine, música, poesía, etc.—.

Es por eso, que acudíamos anteriormente a la cita de Tom Barone y Elliot 
Eisner para entender que este tipo de investigaciones está destinado 
especialmente a personas con una cierta sensibilidad artística para la 
creación.

Por lo tanto, los métodos de registro no deberían varían demasiado en 
cuando a los anteriores métodos cualitativos, pero sí la forma de representar 
los datos finales de la investigación. Esta característica es la que nos invita 
a hablar de esta nueva tipología investigativa, que nace de los métodos 
cualitativos pero se evidencia actualmente como un proceso aislado y 
perfectamente definido.

Técnicas de observación y recogida de datos

En cuanto al registro de datos, se debería seguir un procedimiento 
cualitativo destinado a satisfacer las inquietudes de tipo subjetivo propias del 
mundo y la expresión artística. Para situarnos en un contexto actual, lo ideal 
sería llevar a cabo un análisis visual de las obras más importantes dentro de 
nuestra investigación, así como intentar establecer un diálogo por medio del 
estudio de entrevistas realizadas a los autores de las mismas. También sería 
interesante llevar a cabo el mismo proceso con autores o expresiones 
artísticas pasadas, que sirvan de influencia para el desarrollo de este 
proyecto. 

De acuerdo a la tipología de la Investigación basada en las Artes Visuales, 
es probable que una de las mejores formas de asimilar conceptos visuales 
de otras obras que nos interesen, sea hacerlo a través del dibujo. Éste no 
debe tener únicamente un fin comunicativo sino que también puede ser una 
herramienta muy poderosa a la hora de entender el mundo que nos rodea. 
Por lo tanto, dibujar elementos que llamen nuestra atención puede 
ayudarnos a saber cómo están hechos y porqué el artista los elaboró de ese 
modo y no de otro. 

En cuanto al resultado final de la investigación, sería interesante también 
realizar un análisis de las obras producto de la investigación, examinando 
las posibles citas visuales existentes en la misma, para poder llegar a 
conclusiones sobre el resultado del proceso. También se llevará a cabo una 
recogida de opiniones a diferentes personas a través de encuestas, para así 
demostrar la afectividad de las mismas y poder obtener importante datos 
que nos ayuden a mejorar la investigación en el futuro. Estas personas 
deberán desconocer el propósito de nuestra investigación, para poder 
valorar adecuadamente su valoración.
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Definición del proceso creador
    

Referencias visuales

Arte egipcio

[6]  Caza en un banco de papiro (XVIII  dinastía) fragmento de una pintura mural de la tumba 
de Nebamun, pintura al temple sobre revoco, altura 81 cm. Londres: The British Museum.

Antes de empezar a analizar los elementos que nos han interesado de este 
tipo de arte, cabe destacar la cita que hace Valdesogo al respecto: En el 
caso del antiguo Egipto, la obra figurativa es producto de un sentimiento 
colectivo, no individual, con lo que, además de un hecho estético e histórico, 
ha de concebirse como un hecho cultural. (2011: 32)

El arte que se dio en el Antiguo Egipto tenía como base la representación de 
diferentes escenas de considerado origen religioso y/o político. Quizás la 
característica que más llama la atención es su efectividad narrativa a la hora 
de desarrollar las escenas requeridas. Si en nuestro proyecto creemos que 
la objetividad narrativa debe ser un pilar fundamental, es más que 
justificable que intentemos hacerlo a través de los grandes maestros que 
fueron los artistas egipcios en este campo.

Hay que decir que en la expresión plástica egipcia, todo estaba calculado y 
ordenado de una forma minuciosa. La representación y la forma de ordenar 
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[7]  Tres muchachas con instrumentos musicales (XVIII dinastía) sección de una pintura mural, 
pintura al temple sobre revoco. Tebas oeste: tumba de Nakht.

la misma, así como el uso de los colores y simbologías se llevaba a cabo de 
una forma metódica, de modo que si entendemos lo que un elemento quiere 
decir en una composición, es muy probable que comprendamos su 
significado en otra diferente. Este aspecto es determinante a la hora de 
establecer unas tipologías propias en las obras a desarrollar, ya que puede 
ayudar a generar un automatismo de la lectura en todas los trabajos que 
conformen la serie.

Según Valdesogo (2011), debemos hacer una separación entre el arte 
egipcio anónimo y el de carácter áulico, ya que son muchas las diferencias 
entre unos y otros. El arte que representaba a los faraones y a los dioses, 
gozaba de unas medidas más estrictas en su representación, todo estaba 
completamente estudiado y debía representarse de una manera concreta. 
En cambio, el arte anónimo podía salvar en algunos aspectos estas reglas 
de forma que algunos de los personajes pueden mostrar signos de 
individualización. En cualquier caso, el carácter anónimo de estas figuras, 
relega la importancia de su personalidad a la acción que están desarrollando 
en la composición.
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En nuestras obras, también recurriremos a efectuar un arquetipo de 
personajes que, aunque puedan mostrar pequeños rasgos distintivos, 
carezcan de importancia en cuanto a su identidad. Lo realmente importante 
es la función que estén desempeñando en la escena.

A esto también nos puede ayudar hacer referencia a una práctica en el estilo 
egipcio: En los rostros de los personajes no hay rastro de alteración alguna, 
lo que vulgarmente se denomina “cara de nada”. (Valdesogo 2011: 74)

 Este es un elemento de máxima importancia en nuestra investigación, pues 
se busca generar personajes que carezcan de sentimientos. Las 
expresiones deben ser frías y serenas, independientemente de la acción 
que estén llevando a cabo. De esta forma, podemos volver a la idea de 
máscara como escondite de la personalidad. 

Al igual que en el Ukiyo-e, las figuras egipcias se encuentran delimitadas por 
una línea clara, que destaca las siluetas sobre el fondo compositivo. En 
nuestra concepción de las obras, trataremos de utilizar esta idea para 
resaltar a los personajes por encima de la composición, utilizando para ello 
la línea limpia en éstos solamente.

Por último destacar la importancia de la representación de las deidades 
egipcias. Como dijimos anteriormente, en el análisis de los conceptos 
visuales, la idea de máscara es algo que puede interesarnos a la hora de 
destacar unos personajes por encima de otros, además de otorgar cierto 
simbolismo místico a los trabajos.

Arte japonés (Ukiyo-e)

[8]  Katshusika Hokusai (1831-1834) 36 vistas del monte Fuji: Chubasco al pie del monte, 
grabado en madera a color, yoko-ôban 26,1 x 37. Editorial: Nishimuraya Yohachi.
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Entre los experimentos que más fascinaron y que contribuyeron a convencer 
a los artistas de finales del siglo XIX de que la tradición mimética había 
pasado a la historia, figuran los grabados japoneses que llegaban a Europa 
en cantidades cada vez mayores. (Gombrich 2011: 188)

El arte japonés, y en general, todo el arte asiático, comprender una manera 
de mirar las cosas muy diferente a cómo lo hacemos en el mundo 
occidental. Alguien me dijo una vez, que los artistas japoneses dedicaban su 
vida a crear, contemplar y destruir, mientras que nosotros, los artista de 
occidente simplemente creamos y destruimos. 

La forma en que los artistas del Ukiyo-e se enfrentan a la realidad, es algo 
que deberíamos tener en cuenta a la hora de desarrollar nuestra 
investigación. Es maravilloso el proceso de abstracción conceptual que 
llevan a cabo a la hora de representar los diferentes elementos, incluyendo 
a la figura humana. Es un proceso similar el que nosotros tendremos que 
llevar a cabo para dibujar nuestras figuras.

Hay que entender el arte japonés como una forma de acercarnos a lo 
primitivo: No es que la moda del arte japonés o el culto a lo decorativo se 
puedan entender como una preferencia por lo primitivo, sobre todo teniendo 
en cuenta que los maestros más populares del género, Hokusai e Hirosigue, 
eran precisamente los que mejor habían absorbido las habilidades 
occidentales de la representación en perspectiva. Pero lo que sí es 
significativo de esta moda es que este arte relativamente occidentalizado 
sirve de puente para la comprensión y apreciación de formas de arte más 
remotas. (Gombrich, 2011: 190)

El arte del Ukiyo-e,ha mostrado diferentes evoluciones, incluyendo la 
incorporación de la perspectiva occidental que acabamos de comentar. Pero 
no por ello ha cambiado su concepción de la obra. Podríamos hablar de un 
tipo de arte completamente perfecto, que llega a su clímax con autores 
como Hirosigue u Hokusai. La sintetización de que lleva a cabo éste último, 
nos da muestras de un dibujo que sólo puede proceder de una observación 
continua de la naturaleza. Podemos decir, por ejemplo, que en su obra 
titulada La gran ola[10], la representación de la ola es incluso mejor que la 
ola real. Hokusai nos muestra aquí la verdad de la ola; su esencia. Nos 
muestra la ternura y la fuerza del mal. Los preciosos contornos del agua y la 
espuma. Consigue una imagen de una potencia visual inconmensurable 
hasta el punto de que realmente nos cuesta imaginar el proceso creativo 
que llevó al artista a configurarla de tal manera.

Lo mismo nos ocurre con la representación del monte Fuji en Chubasco al 
pie del monte.[8] La fuerza con que capta el rayo en la esquina derecha 
inferior, en contraposición con el fondo oscuro de la falda del monte, nos 
ofrece una imagen sublime que ni siquiera las cámaras fotográficas más 
modernas pueden superar.

Hirosighe también supo sintetizar de forma extraordinaria la realidad que le 
rodeaba, aunque lo que más nos llama la atención de él, es su cualidad a la 
hora de componer sus estampas y el uso que hace de la paleta cromática. 
Podemos ver un ejemplo magistral de ello en su obra, El Puente Nihonbashi 
y el puente Edobashi[9].

Sin embargo, lo que más nos interesa del arte japonés, no es su 
representación de los espacios ni de los fenómenos naturales, sino la 
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[9] Utagawa Hirosighe (1857) El Puente Nihonbashi y el puente Edobashi, de la serie «100 
famosas vistas de Edo», impresión a todo color, oban, 33,9 x 22,1 cm. Editorial Uoya Eikichi.

representación de la figura humana. Hablábamos antes de como los 
egipcios delimitaban las figuras con una línea limpia y clara. En el arte 
japonés se concebía de una forma más expresiva que quizás guarde más 
relación con el dibujo de los jarrones desarrollados en la Grecia Clásica. 
Para nuestros trabajos, la utilización de la línea vendría a ser algo 
intermedio entre el arte egipcio y el japonés, es decir, hablamos de un trazo 

26



expresivo y orgánico pero que a la vez tenga algo de hieratismo y 
tosquedad. De esta forma queremos configurar unos personajes canónicos 
que hagan referencia al arte sagrado (Egipto), o a la expresión artística de 
pueblos que estén en contacto con la realidad a través de sus creencias 
religiosas (Japón). Quizás sea la mejor forma de componer unas obras, que 
desde el principio están concebidas como espacios reflexivos acerca de 
conceptos metafísicos que afectan de igual manera al público y al autor.

[10] Katshusika Hokusai (1830-1832) Bajo la ola de Kanagawa o la Gran ola, de la serie de 
las Treinta y seis vistas del Monte Fuji, grabado en madera a color, 25,9 x 38 cm. Nueva York:  
Museo Metropolitano de Arte. Colección H. O. Havemeyer.

El Bosco

Desde luego es bastante singular la mirada que Jeronimo van Aken «El 
Bosco» dejó reflejada en sus obras pictóricas. Si el arte egipcio y los 
grabados japoneses tuvieron un aspecto determinante a la hora de concebir 
el canon de las figuras y la relación entre estas, la obra de El Bosco refleja 
la máxima aspiración de este proyecto en cuanto a tema compositivo se 
merece. Como mencionábamos en el análisis de El carro de heno, lo que 
buscamos es la creación de Una figuración narrativa compositivamente 
barroca, en la cual se sitúa al espectador con un punto vista superior; 
otorgándole la oportunidad de ser juez y asistente pasivo de todo lo que 
acontece en el cuadro, y teniendo además en cuenta que todo lo que ve 
está hablándole, en definitiva, de él mismo.

La obra de El Bosco, es resultado de un pintor comprometido con la religión. 
Aun así, se hacen evidentes la diferencias que guardan sus 
representaciones frente a artistas contemporáneos a su obra. Jerónimo no 
evitaba reflejar el mal en sus pinturas. Sus obras se asemejan más a los 
dibujos de los tratados alquímicos y esotéricos de la Edad Media (Roob, 
2011), que a las obras de los más célebres pintores religiosos de la escuela 
de Flandes.
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[11] El Bosco, Tablero de los siete pecados capitales y las cuatro postrimerías,  óleo sobre 
tabla, 120 x 150 cm. Madrid: Museo del Prado.

Lo interesante de la obra de El Bosco, es como conjuga la cantidad de 
personajes en composiciones frenéticas y aterradoras, donde es difícil no 
perderse en la búsqueda de un sentido general de la obra, así como de uno 
particular para cada escena desarrollada. 

Vamos a examinar un curioso óleo que se encuentra actualmente en el 
Museo del Prado. Me refiero al Tablero de los Siete Pecados Capitales y las 
Cuatro Postrimerías[11]. Sin duda es una obra con una fuerza narrativa 
extraordinaria. En el centro de la misma aparece el ojo de Dios, en cuyo 
centro se encuentra Jesucristo sobre las palabras: «Atención, atención, Dios 
ve» (Bosing, 2010: 25), anunciando el castigo divino frente a las actitudes 
impuras de los personajes del anillo exterior. En dicho anillo se representan 
los diferentes pecado capitales, de los cuales vamos a destacar uno por la 
importancia que tiene como elemento social y antropológico. La Avaricia 
representa a un juez siendo sobornado, y es curioso que sea éste y no otro 
el personaje representado. Estamos hablando, de una obra con un discurso 
religioso que a su vez incorpora una denuncia a las más que discutibles 
prácticas de este gremio en las actividades que desempeñaban en la época. 
Se trata por tanto de un discurso antropológico, una especie de denuncia 
social frente a las cosas que molestaban al artista. En las esquinas de la 
obra aparecen representados la Muerte, el Juicio Final, el Cielo y el Infierno.
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[12]  El Bosco,  El jardín de las delicias [tabla central],  óleo sobre tabla,  220 x 195 cm. Madrid: 
Museo del Prado

Se podría pensar en la relación que guarda esta obra con el discurso del 
arte egipcio. La relación entre imagen y texto surge casi necesariamente 
para aclarar el discurso narrativo de la imagen. Es una obra propagandística 
de la fe y crítica con las actitudes contrarias a la Iglesia, como lo eran 
también los murales egipcios que exaltaban las proezas de sus faraones y 
Dioses frente a sus enemigos. Además, la lectura de la obra, no es 
necesariamente de tipo occidental, sino que el ojo del espectador va 
navegando de lo más importante de la composición a los detalles más 
ínfimos, hecho que también controlaban muy bien los egipcios cuando 
resaltaban la importancia de unas figuras sobre otras en sus expresiones 
compositivas.

Teniendo en cuenta todo esto, se nos presenta delante una obra más que 
reflexiva que nos habla de nosotros mismos. Ya no se trata solamente de 
nuestra relación con un orden establecido por una entidad divina, sino de 
nuestra naturaleza animal que nos impulsa a cometer todo tipo de 
barbaridades castigadas por la Iglesia. Es curioso, como las almas 
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representadas en la esquina derecha inferior, llegan a las puertas del Cielo 
tapándose como pueden sus genitales. Al parecer ni siquiera la muerte y el 
ascenso hacia la gloria divina podrían librarnos del pudor que Dios otorgó a 
Adan y Eva tras cometer éstos el pecado original.

Para terminar, simplemente cabe añadir que es un ejemplo de como 
conjugar mística, esoterismo y religión en un mismo trabajo, que muy 
particularmente nos habla de la época del autor, y crítica a su vez los malos 
hábitos que él creía se estaban produciendo por entonces. Contemplar la 
obra del Bosco, es como entrar en el subconsciente humano. Es un viaje 
tenebroso en el cual podemos reconocernos a nosotros mismos, así como 
reflexionar acerca de nuestros orígenes, nuestros deseos y nuestros 
miedos. 

Pieter Bruegel

[13]  Pieter Bruegel (hacia 1562) El triunfo de la muerte, óleo sobre madera, 117 x 162 cm. 
Madrid: Museo del Prado.

Es muy competente estéticamente; tiene mucho que decir; su mente es 
inquisitiva, interesante y poderosa; no tiene falsas pretensiones: es 
cabalmente honesto. (2012: 12)

Así describía Aldoux Huxley la figura de Pieter Bruegel, quizás el artista que 
mejor ha sabido hacer suyos los recursos estilísticos utilizados por El Bosco. 
Es evidente porqué recogemos como referencia la obra de este artista para 
nuestra investigación, ya que no desmerece en absoluto al lado de los 
trabajos de Jerónimo van Aken.

Bruegel era un pintor de su tiempo. En sus composiciones trataba diversos 
temas, pero siempre usaba una localización a los alrededores de su 
entorno. 
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[14]  Pieter Bruegel (1565) Los cazadores en la nieve, óleo sobre madera, 117 x 162 cm. 
Viena: Kunsthistorisches Museum WIen.

Una de sus obras más impresionantes y que se incorpora de forma precisa 
a nuestro proyecto, es El triunfo de la muerte[13]. Cuadro escalofriante 
donde los haya en el cual se narra una visión apocalíptica donde no parece 
caber la esperanza ni la promesa cristiana de la salvación. El espectador se 
enfrenta a una escena desoladora que nos remite a las representaciones 
infernales de El Bosco. Un ejercito de esqueletos va destruyendo cualquier 
rastro de vida humana que encuentra a su paso, moraleja quizás, de la 
imposibilidad de escapar a este fenómeno de la muerte. La fuerza de la 
composición y la expresión de las figuras, nos muestra una actividad 
frenética, vertiginosa, en la que las personajes que aún siguen vivos sólo se 
preocupan de sí mismos. Intentan evitar el inminente calvario.

Este cuadro casi profético de Bruegel, es un ejemplo de claro de como 
debiéramos utilizar los recursos narrativos para relatar los hechos que nos 
interesan. De nuevo tenemos la necesidad de estudiar toda la composición 
para averiguar que hechos están aconteciendo en los lugares más ocultos 
de la misma. Son cuadros que necesitan ser contemplados y analizados de 
forma paciente, y esta necesidad de un tiempo prolongado de exposición 
frente al mismo, bien puede satisfacernos a la hora de meditar hacia las 
alusiones que puede guardar la obra de nosotros mismos.

Otra obra a tener en cuenta del autor flamenco, es el cuadro de Los 
cazadores en la nieve[14]. Esta imagen guarda una belleza especial que no 
tienen otros cuadros de Bruegel. nos ofrece una experiencia de la 
naturaleza superior a la que es propia de las restantes pinturas sobre los 
momentos del año, una experiencia de la naturaleza que perdurará con el 
paso de los tiempos, en la cual no se idealiza sino que se percibe su belleza 
(natural). (Bozal 2010: 101)
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El entorno natural tiene algo de romántico. Es como si Friedrich se hubiese 
basado en él para desarrollar todas sus composiciones nevadas. Es la 
esencia del cuadro la que nos hipnotiza y nos obliga a quererlo y a ansiarlo. 
Nuestra mirada se planta en él como extasiada por la calma y el silencio que 
transmite. 

Lo bonito y enriquecedor que tiene la obra de arte, es que no tiene un fin en 
sí misma, sino que gana significados con la relación de su entorno y del 
espectador. Siendo así, Los cazadores en la nieve nunca será la misma 
obra después de que Tarkovsky decidiera colocarla en la biblioteca de la 
nave que orbitaba Solaris. En una escena tan mítica donde se nos hablaba 
de la soledad del hombre. No tenemos interés en conquistar ningún cosmos. 
Lo que queremos es extender la Tierra hasta las fronteras del Cosmos. No 
sabemos que hacer con otros mundos. No necesitamos otros mundos. 
Necesitamos un espejo. Buscamos un contacto, pero nunca lo 
encontraremos. Estamos en la necia situación del hombre, que se esfuerza 
por una meta que teme, y de la que no tiene necesidad. Al ser humano le 
hace falta otro ser humano. (Tarkovsky, 1972: 119’)

¿Nos está hablando el cuadro de la soledad? No podemos evitar pensar en 
ello, como tampoco podemos dejar de vincularla a la muerte después de 
que Lars Von Trier (2011) la usara en el prólogo de Melancolía.

La obra de Bruegel no sólo nos interesa compositivamente. Lo que 
realmente nos llama la atención es la capacidad que tiene de transmitir 
emociones humanas y sentimientos. Son obras filosóficas para una mirada 
profunda, que esperan ansiosas la llegada de un sujeto que las libere de su 
significado. Imágenes por tanto que incitan a la meditación. Que esconden 
cierta paz y desasosiego, cierta calma y excitación, propias únicamente de 
un genio como lo fue Bruegel. Uno de los autores más interesantes del arte 
occidental, no quepa la menor duda.

Diego de Rivera

Dentro de la extensa obra del artista mexicano, vamos a centrarnos en los 
murales que realizó en las paredes del Palacio nacional. Esta obra, 
conocida como Epopeya del pueblo mexicano, está compuesta por un 
tríptico sobre tres paredes que se cierran en forma de “u”. En las obras se 
representa la evolución del pueblo mexicano desde la llegaba de los 
colonizadores españoles, pasando por la dictadura de la oligarquía 
mexicana, hasta la revolución en la cual tomó parte el artista.

Es curioso como en estos tres murales, Rivera utiliza estilos narrativos 
distintos para apropiarlos a las escenas que desarrolla gráficamente. En la 
pared norte[15], la representación nos lleva a los inicios de la cultura 
mexicana. La composición es completamente armoniosa. A pesar de la 
escena bélica de la parte inferior izquierda, la imagen nos muestra una 
etapa histórica tranquila, donde todo tiene un orden. La relación entre los 
hombres con sus iguales y con el entorno que les rodea es muy natural. 
Aparecen también los mitos de las creencias precolombinas que nos remiten 
a un concepto de la vida primitivista, donde el ser humano está en relación 
aparente con su origen y con el significado de la vida misma. 

32



Arriba: [15] Diego de Rivera (1929) México prehispánico - El antiguo mundo indígena (pared 
norte perteneciente a los tres murales «Epopeya del pueblo mexicano»), 7,49 x 8,85 m. 
México: Palacio Nacional. Foto: Rafael Doniz.
Abajo: [16] Diego de Rivera (1934-1935) México de hoy y de mañana (pared sur 
perteneciente a los tres murales «Epopeya del pueblo mexicano») 7,49 x 8,85 m. México: 
Palacio Nacional. Foto: Rafael Doniz

La tranquilidad de esta escena compite con la de la imagen central[17]. Aquí 
los personajes se pisan unos a otros. Todos quieren salir en la foto, formar 
parte de la historia y apenas dejan hueco para que respire la composición. 
Aparecen caras conocidas que comparten espacio con el anonimato de 
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[16] Diego de Rivera (1929-1931) Historia de méxico: de la Conquista a 1930 (fragmento de 
la pared central perteneciente a los tres murales «Epopeya del pueblo mexicano») 8,59 x 
12,87 m. México: Palacio Nacional. Foto: Rafael Doniz.

muchas otras. La imagen confronta a diferentes creencias que compiten por 
imponer la suya por encima de las demás. Todo guarda una simbología 
concreta. Todo representa algo. Es probablemente la imagen mejor 
concebida para narrar la historia de una nación en tan sólo un instante.

En el tercer panel[16], la forma de narrar cambia de nuevo y se encasilla en 
estructuras compositivas que nos remiten a la pérdida de libertad a la cual 
está siendo sometida el hombre; debido al proceso de industrialización 
llevado a cabo por los poderes dominantes. Nos habla aquí de los valores 
humanos, y de las ideas marxistas de las cuales era partidario Diego de 
Rivera.

La Epopeya del pueblo Mexicano es sin duda una obra apasionante, 
aparentemente tan avariciosa en su contenido, que nos cuesta creer que 
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sea resultado del trabajo de una sola persona. Nos interesa especialmente 
rescatar habilidad de Rivera a la hora de utilizar diferentes esquemas 
compositivos dependiendo de la narración. También es evidente que nuestro 
interés debería centrarse en la alusión a la mitología clásica sudamericana y 
a ese culto a lo primitivo como un valor seguro, que nos remita a nuestro 
pasado común.

David Jien

[18] David Jien (2010) Yellow fever, lápices de color, gouache, grafito y pan de oro sobre 
papel, 31 x 49 cm. Cortesía de Richard Heller Gallery.

David Jien es un artista nacido en 1981 en Los Ángeles. Actualmente, forma 
parte de la plantilla de autores de la Richard Heller Gallery de Santa Monica, 
California.

Las obra de David Jien son imágenes que nos interesan en muchos 
aspectos para la elaboración de nuestras hipótesis visuales, resultado de 
esta investigación. En primer lugar, se trata de un artista actual, por lo que 
debe compartir junto a nosotros intereses culturales de una época común y, 
ciertamente, es así. 

En la entrevista que la artista Jess Wheaton realizó, David Jien nos habla de 
sus intereses a la hora de crear sus imágenes. My drawings depict a 
vertiginous temporal reality, alternating between the dawn of a folkloric world 
when mythological creatures still  walked amongst men, and an unknown 
future in which aliens have finally reached contact. (2010)

Jien confronta el pasado primitivo y un futuro alegórico en una misma 
realidad. Puede hablarnos de un contacto extraterrestre real, pero también 
de un conocimiento de nosotros mismos en el futuro. Hay gente con la 
opinión de que serán los extraterrestres los que vendrán a mejorar la 
situación tan crítica que estamos viviendo en la actualidad. Al margen de 
esa posibilidad, deberíamos tener más fe en nosotros mismos y no 

35



[19]  David Jien (2010) Ride or die, lápices de color, gouache, grafito y  papel de plata sobre 
papel, 17 x 53 cm. Cortesía de Richard Heller Gallery.

depender de que una raza alienígena tenga el tiempo y la bondad de 
remediar los errores que hemos ido cometiendo a lo largo de la historia. En 
los cuadros de Jien, hay una relación entre diferentes culturas, un 
acercamiento o un “contacto alcanzado” como él mismo explicaba. Somos 
nosotros, los que estamos en contacto con nuestro pasado y nuestro futuro, 
y al fin y al cabo, el pensar en extraterrestres sigue haciendo referencia al 
primitivismo ancestral, a una mitología parte de la ciencia ficción actual.

Las obras de Jien reflexionan acerca del origen del ser humano, así como 
del futuro común que nos espera. Refleja el aspecto más animal que 
guardamos dentro a través de escenas sexuales explícitas o de irá frente a 
los que creemos diferentes a nosotros. Es una lucha interna por los valores 
de la sociedad donde priman la educación y el individualismo, frente a la 
colectividad y el calor de lo primitivo.

La forma de componer de Jien, muestra claras influencias de los artistas y 
las expresiones artísticas que hemos ido mencionando anteriormente. 
Según él, el hecho de definir la estructura de esta manera se debe a su 
relación con las videoconsolas desde que era pequeño. (Wheaton, 2010) La 
representación isométrica, ha sido un elemento común en el desarrollo de 
muchos videojuegos clásicos, especialmente los juegos de rol; en los que el 
jugador tenía un control mayor de las capacidad y habilidades del personaje. 
De esta forma, Jien nos hace partícipes de la escena, y quiere que seamos 
capaces de comprenderla bien. Por eso hace uso de esta perspectiva, 
porque muestra de forma clara todos los elementos que toman parte en la 
composición.

Otra característica importante, y que de nuevo nos remite al arte primitivo, 
es la incorporación de elementos cuya función no puede ser otra que una 
operatividad mágica. Estos objetos, como pueden ser los monolitos de la 
imagen que mencionábamos en el estado de la cuestión[5], o la escultura del 
centro de la obra Yellow  fever[18], parecen guardar algún significado 
metafísico. Son objetos destinados a la oración, que representan 
componentes clave para que el espectador repose su mirada y reflexione 
acerca de su significado.
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También nos remite al arte primitivo toda la ornamentación geométrica que 
utiliza en determinadas superficies.

Son todas estas características en el contenido de la obra de Jien las que 
nos interesan, así como el uso de esos elementos y esa decoración que nos 
remite de alguna manera a nuestros orígenes ancestrales.

Richard Colman

[20]  Richard Colman (2009) Conjurer, Thief and Apprentice.  (1940), gouache, acrílico y  tinta 
sobre papel sobre madera, 45 x 30 cm. Cortesía del artista.

Richard Colman es un artista nacido en 1976 en Maryland. Su forma de co
cebir las obras de arte, va a ser definitivamente la influencia más notable en 
la elaboración de nuestras propios trabajos. 

Se trata de un autor que trabaja en la actualidad, y muestra síntomas de 
interesarse por temas similares a los trabados por sus contemporáneos 
David Jien y Mark Whallen. Volvemos a las composiciones barrocas, donde 
se establece un punto de vista superior para el espectador, el cual puede 
acceder a los entresijos de la representación que tiene delante.

La forma que tiene Colman de concebir sus personajes, guarda una 
estrecha relación con la interpretación conceptual que hacían los egipcios 
del cuerpo humano. Richard prefiere sacrificar la expresividad en favor de la 
coherencia narrativa. Sus figuras, también se relacionan con las egipcias por 
la falta de expresión en sus rostros —la cara de nada—. También idea 
siluetas a través de una línea limpia, que delimita a las mismas frente al 
resto de elementos de la composición. Éstos últimos, suelen carecer de 
líneas, limitando sus superficies a través de planos de color. Esta última 
característica, será algo que tomemos en cuenta a la hora de realizar 
nuestros trabajos.
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[21]  Richard Colman (2009) Toward the sea in winter, gouache, acrílico y  tinta sobre papel 
sobre madera, 30 x 33 cm. Cortesía del artista

La geometría, al igual que en la obra de Jien y Whallen, vuelve a tener un 
protagonismo fundamental. Se trata de una manera de situar las escenas, 
en un concepto temporal y espacial que no llegamos a vislumbrar. Podemos 
hablar de “no lugares” que nos hablan de cuestiones transcendentales. 
Pueden referirse al “aquí y ahora”, o también hacer referencia al pasado y al 
futuro.

Aparecen también extraños objetivos que no llegamos a reconocer. Se 
tratan de elementos destinados a la adoración, o quizás de extraños 
artefactos cuyo uso y significado desconocemos. 

Las obras se muestran al público, como escenarios donde una nueva 
mitología parece hablarnos acerca de la humanidad. De nuevo vuelven los 
espacio reflexivos. De nuevo surge la necesidad de cuestionarse acerca de 
nosotros. La obra habla del artista y trata de comunicar sus inquietudes 
existenciales al espectador.

38



Mark Whalen

[22]  Mark Whalen (2011) A piece to the puzzle, gouache, acrílico,  tinta y  resina sobre papel 
sobre varios paneles, 120 x 89 cm. Cortesía del artista.

Hablar de la obra de Mark Whalen es como absorber todo lo que tenemos 
visto hasta ahora y conjugarlo en una serie de trabajos bajo la batuta de una 
inteligencia creadora visionaria. En los trabajos de Whalen volvemos a 
interesarnos por la figuración a pequeña escala, donde la frialdad de la 
ejecución intenta transmitirnos una verdad inequívoca que trasciende los 
límites del espacio y del tiempo. 

El estilo de las figuras ya no busca un origen en el dibujo egipcio, sino 
quizás en las líneas más orgánicas de las representaciones en las vasijas 
griegas. Son personajes más estilizados, así como el Greco deformaba a los 
interpretes de sus obras, de forma que parecían estar más en contacto con 
el mundo espiritual.
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[23] Mark Whalen (2011) New science, gouache, acrílico, tinta y resina sobre papel sobre 
varios paneles, 88 x 119. Cortesía del artista.

Aparece otra vez el concepto de máscara, utilizado por todos los personajes 
de la composición, aunque esta vez, si que podemos vislumbrar cierta 
expresión que traspasa la malla que cubre el rostro. Hay figuras que ríen y 
disfrutan del placer sexual. Vuelve la imagen de nuestra infancia. Vuelve la 
inocencia que nos hace libres.

Volvemos a encontrar diferentes alusiones a las relaciones sociales, a 
nuestros instintos más básicos y a nuestra parte animal. Los personajes 
parecen desarrollar tareas importantes que no llegamos a comprender, 
como los protagonistas de las obras de visuales de Matthew  Barney. Todo 
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tiene algo de ritual, todo parece responder a criterios que escapan a nuestro 
alcance, y sin embargo, queremos vernos representados en ese espacio 
que tenemos delante. Queremos llegar a entender los entresijos de la 
composición.

La geometría vuelve a determinar la configuración de la composición como 
un elemento importante. Otorga orden y parece remitirse a la idea del Dios 
creador pitagórico que ordena todo a través del número.

Por otra parte, la imagen no se aleja demasiado del entorno virtual. En 
ocasiones nos puede parecer una dimensión existente en un mundo 
gobernado por la tecnología o por una extraña tecnociencia visual. Sin 
embargo, a pesar del aspecto futurista de la representación, de alguna 
manera volvemos a preguntarnos sobre el origen, sobre el porqué de la 
existencia.

La obra de Mark Whalen es completamente fascinante. En cualquier de sus 
aspectos plásticos o compositivos. En su ejecución y concepción. Sin duda, 
un ejemplo a seguir si queremos llegar a transmitir esas verdades 
transcendentales, que superan nuestra imaginación.

Creación y búsqueda del canon

A la hora de elaborar nuestras obras, era lógico entender que 
necesitábamos representar a personajes que narrasen cierto tipo de 
acciones en las composiciones. Hay muchas maneras de interpretar a estos 
individuos, ya sea desde una perspectiva naturalista a través de la mímesis, 
o bajo una mirada conceptual como hacían los egipcios.

Desde el primer momento entendimos la importancia de partir de este 
segunda forma de ver la figura humana. Debíamos evitar la representación 
mimética, la cual sólo conseguiría perdernos en la representación expresiva 
de la figura humana. A nosotros lo único que nos importaba era dejar 
constancia de que tal personaje estaba allí, y no interpretarlo de una manera 
que hiciera al espectador fijarse en el por encima del resto de la 
composición. Algo que vendría bien rescatar es esta cita que nos habla del 
arte anónimo egipcio: Se trata de personajes anónimos, sin identificar y que 
forman parte de un colectivo sin nombre que realiza determinadas labores. 
No importa quienes son, sino lo que hacen. (Valdesogo 2011: 68)

En nuestras composiciones, los personajes no deberían destacar unos por 
encima de otros, todos forman parte de un espacio narrativo que viene a 
reflejar una idea colectiva, por lo tanto sería inteligente asumir un canon que 
nos ayude a representar el cuerpo humano siempre de la misma manera. 
No hace falta añadir, que en el caso de querer destacar a alguno de los 
componentes por cualquier razón, pueden añadirse atributos personales que 
lo identifiquen por encima del resto. 

En la elaboración de este esquema canónico, se comenzó con la 
elaboración de estudios de cabezas, a partir de las representaciones 
egipcias, así como japonesas[24], llegando a conclusiones que se iban 
cerrando de una forma evolutiva[25]. Se comenzó a trabajar sobre la idea de 
rostro, buscando esa idea de una expresión fría y vacía, que vendría a 
repetirse en todos los personajes de la composición. Finalmente, se obtuvo 
el deseado y a partir de él comenzó a trabajarse el resto del cuerpo[26].
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[24]  Miguel Ángel Vázquez Vera (2011) Estudios de cabeza a partir de obras egipcias y 
japonesas, lápiz sobre papel.

La idea de representar el cuerpo a la manera egipcia, chocaba de alguna 
manera con una composición basada en la perspectiva, dado que los 
egipcios usaban una línea de tierra, similar a la que usan los niños en el 
dibujo infantil, para situar las figuras en el espacio. Aun así, queríamos 
seguir considerando una vista del cuerpo más conceptual, evitando 
escorzos innecesarios que solamente vendrían a confundir la coherencia 
narrativa. Después de varios bocetos se dio con una determinación 
apropiada para el cuerpo, muy coherente con las usadas también por los 
autores contemporáneos citados en las referencias visuales.

Sabiendo ya como representar el cuerpo, se vino a realizar un estudio de las 
manos y los pies[27]. Cuando dimos con la representación ideal, empezamos 
a trabajar con la escala para armonizar todos los elementos que 
conformaban el cuerpo. De alguna manera, la silueta debía ser tan bella 
como para que el espectador no la rechazase después de una mirada rápida 
al cuadro, pero no tanto como para atraer su atención demasiado. Ya hemos 
explicado que lo que nos importa es transmitir ideas y los personajes son 
actores parte de una obra mayor. Se dice que el buen actor es aquel que 
hace bien su papel pero sin destacar. En el momento que alguien comenta 
“que buen actor es fulano en esta película”, se puede pensar que el papel 
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está sobreactuado y traspasa el concepto global de la historia. Algo así es lo 
que queremos evitar nosotros desde el principio.

Cuando quedamos satisfechos con el canon establecido[29], nos percatamos 
de que la cabeza medía prácticamente el doble de lo que debería medir en 
la realidad respecto al tronco. La cuestión es que no era algo que 
perjudicase a la armonio del conjunto, sino todo lo contrario. Se acentuaba 
la expresión del rostro que parecía querer decirnos algo a través de un 
silencio ilógico.

Una vez quedamos satisfechos con la anatomía, se llevó a cabo el dibujo de 
diferentes posiciones para comprobar la efectividad del mismo[30]. En 
algunas ocasiones, hubo que variar levemente la longitud de las 
extremidades o del tronco, con el fin de conseguir la armonía deseada en 
cualquier posición representada. Tengo que decir, que a la hora de definir 
este tipo de posturas, tuvimos en cuenta esta reflexión de Gombrich acerca 
de la gestualización en el arte primitivo: He sostenido en un trabajo anterior 
que los gestos ritualizados de oración, saludo, duelo en los ritos funerarios, 
enseñanza o triunfo se cuentan entre los primeros que se representan en el 
arte. (Gombrich, 1997: 117-118)

Por último, dando el visto bueno a todos los puntos anteriores, se realizaron 
varias representaciones donde aparecían diferentes figuras, para estudiar si 
la relación entre ellas resultaba coherente o no[31]. Siendo el resultado 
positivo, y encontrándonos satisfechos con el resultado, procedimos a 
estudiar los espacios en los cuales estos personajes tenían que 
desenvolverse. 

[25] Miguel Ángel Vázquez Vera (2011) Estudios de cabeza, lápiz sobre papel.
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[26] Miguel Ángel Vázquez Vera (2011) Cabeza final, tinta sobre papel.

[27]  Miguel Ángel Vázquez Vera (2011) Estudio de manos a partir de diferentes fuentes, lápiz 
sobre papel.
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[28] Miguel Ángel Vázquez Vera (2011) Figura final, tinta sobre papel.
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[29]  Miguel Ángel Vázquez Vera (2011) Dos representaciones de figuras en diferentes 
posiciones de oración, tinta sobre papel.
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[30]  Miguel Ángel Vázquez Vera (2011) Estudio de integración para varias figuras en una 
misma escena, tinta sobre papel.

Estudio del espacio compositivo

Para la representación del espacio compositivo se llegó a la conclusión de 
que lo más coherente era estudiar a los artistas David Jien, Richard Colman 
y Mark Whalen. Estos autores utilizan una perspectiva sencilla para ubicar 
espacialmente sus obras, y también hacen gala de una laboriosa decoración 
geométrica. Estos dos elementos, eran características que íbamos 
buscando desde el comienzo para nuestros trabajos.

¿Porqué se llegó a esta conclusión? Desde el inicio de este proyecto, la idea 
era hacer uso de composiciones similares a utilizadas en la estampación 
japonesa. También nos interesaba la forma en que Giotto disponía 
elementos arquitectónicos a través de la perspectiva, dentro de otros 
espacios que carecían de puntos de fuga. Eran representaciones muy 
primitivas, pero tremendamente efectivas a la hora de establecer una visión 
general y dar detalles de todos los elementos que conformaban la 
composición. 
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[31]  Estanque de jardín, de la tumba del contador de gran Nebamón en la orilla occidental de 
Tebas (hacia el 1390 a. C.) pintura mural sobre yeso, 72 x 62 cm. Londres: Museo Británico.

Por supuesto interesaba la forma en que los egipcios utilizaban diferentes 
puntos de vista en una misma representación para aportar el mayor grado 
de información en ellas. Un ejemplo notable podemos verlo en la pintura de 
este estanque[31] que aparece representado con una vista superior, mientras 
que los árboles y los peces aparecen mediante una vista frontal. A pesar de 
las enormes ventajas que tendría concebir de esta forma las estructuras, se 
llegó a la conclusión de que su uso en la época actual podría llevar a errores 
de lectura, por lo que decidimos suprimir la información que la mezcla de 
puntos de vista podía darnos, en función de una legibilidad máxima.

Entendido esto, los artistas contemporáneos que hemos citado antes, tratan 
los espacios de una forma muy similar a como queríamos hacerlo nosotros 
desde el principio, sin haber contemplado siquiera sus obras. Sería absurdo 
por lo tanto, comenzar de cero sin tenerlos en cuenta desde el inicio.

También decidimos llevar a cabo el uso de la geometría decorativa, ya que 
nos remite de muchas maneras a las culturas primitivas, además de otorgar 
una singularidad espacial y temporal a la composición; no llegamos a saber 
si nos encontramos en un interior o exterior, ni tampoco llegamos a 
ubicarnos temporalmente. Es una manera de crear un mensaje 
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transcendente, que parece ubicarse en otra dimensión pero que a la vez 
puede hacer referencia a esta misma.

Llegados a este punto, se llevó a cabo una prueba[32] con resultados 
positivos, por lo que de dio por concluida la fase de estudio del espacio 
compositivo.

[32]  Miguel Ángel Vázquez Vera (2011) Estudio de espacio con figura a color,  tinta y  gouache 
sobre papel.
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Estudio de las técnicas y procesos de trabajo

El uso que veníamos haciendo del lápiz en los bocetos previos, de alguna 
manera nos gustaba para el tratamiento de la línea, por eso decidimos 
utilizarlo y empezar a probar con diferentes materiales para la parte del 
color. Para ello se realizaron pruebas con lápices de colores, rotuladores, 
acuarelas y gouache. Fue esta última la que produjo los efectos deseados, 
pero no llegaba a adecuarse a la línea de grafito que veníamos utilizando. 
La solución estuvo en sustituir dicha línea con rotuladores y bolígrafos, los 
cuales no conseguían la precisión en el trazo digna del lápiz. Finalmente se 
recurrió a la utilización de la plumilla y tinta china que, en conjunción con el 
gouache, dio un resultado más que profesional y adecuado para lo que 
nosotros íbamos buscando.[32]

El tipo de papel también era un problema constante. Si unos no absorbían 
bien el agua de las técnicas húmedas, otros no permitían el desplazamiento 
correcto de la plumilla sobre la superficie. Finalmente dimos con dos 
modelos que nos permitían trabajar de esta forma sin ningún problema. Uno 
de ellos era el papel Canson Montvall 300 gr., el cual fue bastante difícil de 
conseguir a un tamaño mayor de A3, y el otro Basik 300 gr., el cual podía 
adquirirse con mayor facilidad pero resultaba ser un poco menos preciso en 
el uso de la plumilla.

Proceso de las obras

Teniendo claro como íbamos a desarrollar los diferentes elementos de la 
obra, la única cuestión que quedaba por resolver era si funcionaría todo 
junto. Para ello comenzamos a trabajar con una composición sobre un papel 
Canson Montval de 300 gr. tamaño 112 x 78 cm. La idea de comenzar 
directamente sobre el papel, carecía de fundamento y mucho más teniendo 
en cuenta que queríamos crear una composición perfectamente delimitada a 
través de la línea y los planos de color, y donde las figuras guardasen una 
coherencia canónica respectivamente. 

Hubo dos ideas iniciales, una de ellas fue la creación de cuadrículas al 
modo egipcio para pasar los dibujos de forma precisa, pero 
automáticamente se desaprobó por la suciedad del método, que realmente 
podía ser más un inconveniente que una facilidad. Al final, decidimos 
resolverlo creando antes los distintos personajes bajo un dibujo preciso, y 
calcando este con una mesa de luz sobre el papel original.

Se comenzó con la elaboración de bocetos para organizar el espacio de 
forma general[33]. Uno a uno se comenzaron a realizar los dibujos de los 
personajes, así como de varios elementos compositivos, de forma autónoma 
y posteriormente se fueron dibujando sobre el papel original directamente 
con la plumilla. Después se trazó las estructuras espaciales y 
arquitectónicas con lápiz, así como la geometría decorativa con escuadra y 
cartabón y, finalmente, se llevo a cabo la tarea de dar color sobre toda la 
superficie de una forma paciente, evitando el uso de cinta de carrocero ya 
que esta había dado señales de dañar el papel tras su retirada.

En las dos obras realizadas se ha seguido idéntico proceso de realización, 
llegando a comprobar que resulta bastante efectivo, aunque eso sí, la 
aplicación del color es una tarea lenta, que lleva bastante tiempo.
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[33]  Miguel Ángel Vázquez Vera (2011) Boceto final para «La adoración de Seth», lápiz sobre 
papel.
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Resultados y conclusiones

 Análisis de las obras finales

La adoración de Seth

La adoración de Seth[34] es una obra que se concibió como culto a la lucha 
entre el bien y el mal. Seth fue uno de los dioses egipcios patrón de 
realidades tenebrosas. Según nos dice Valdesogo, hablándonos de los 
ciclos lunares en Egipto: tuvieron también su interpretación mitológica y, por 
supuesto, iconográfica. Por ejemplo, los egipcios consideraban que la lucha 
mítica entre Horus y Set por el  trono de Egipto se manifestaba en el cielo en 
forma de cuarto menguante; la luna nueva indicaba el estadio en el que 
Horus pierde uno de sus ojos, mientras que la luna llena simbolizaba la 
victoria de Horus sobre Set, es decir, del bien sobre el mal. (2011: 33-34)

La figura de Seth se encuentra custodiando una pequeña entrada hacia el 
interior terrestre. Las escaleras que descienden pueden llevarnos al 
inframundo, o no, lo que está claro es que parecen invitarnos a descender 
por ellas. 

Algunos personajes destacan por encima de otros a través del uso de 
máscaras. Este era un punto que nos venía interesando desde el principio, y 
el resultado hace una referencia clara a las culturas primitivas. El ambiente 
ritual y místico está, por lo tanto, presente en la composición. 

En la parte superior, destaca el ojo que todo lo ve dentro del triángulo. Esto 
puede remitirnos a la idea de Dios, como observador de todo lo que 
hacemos del mismo modo que lo utilizaba el Bosco en la tabla de los 
pecados, aunque también podría hacer referencia al ojo de Horus en 
conflicto continuo con la figura de Seth. 

El simbolismo de las manos que aparecen justo debajo con un ademán 
como de sostener la figura divina, se convierte en algo difícil de precisar 
especialmente por el color. El verde grisáceo usado puede hacer referencia 
a multitud de conceptos como pueden ser la carne putrefacta o una sutil 
alusión al mundo extraterrestre. ¿Es posible que el ojo haga referencia a 
una cultura que vigila lo que hacemos por encima de nosotros? Aquí cabe 
destacar una aclaración. Desde el principio nuestra intención fue generar 
espacios reflexivos, con alusiones simbólicas para despertar la mente del 
espectador y poner su subconsciente en funcionamiento. De ninguna 
manera se busca generar resultados demasiado evidentes ni dar respuestas 
a preguntas a las que debemos enfrentarnos de forma individual, hablando 
con nosotros mismos.

En la parte derecha de la edificación central aparece una calavera de la que 
surge un chorro de agua que nutre a una pequeña superficie acuática. El 
simbolismo de la vida que surge a través de la muerte, y justo en medio de 
esa especie de estanque, una estatua de Buda que nos remite a la idea de 
la transmigración de las almas de la cultura budista. Se trata de un ciclo que 
no se cierra tras la muerte. Dentro del agua, una figura femenina ilumina con 
una antorcha la estatua de un ser ya “iluminado” en sí por su condición de 
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[34] Miguel Ángel Vázquez Vera (2011) La adoración de Seth, tinta y gouache sobre papel, 
112 x 78 cm.
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Buda. Otro personaje parece absorto contemplando el signo del ojo en la 
parte superior. También aparece una figura haciendo gala de su fortuna 
disfrutando de la abundancia de agua que no durará para siempre.

En la parte superior izquierda, una figura ofrece una cabeza a Seth. Nos 
recuerda en parte a la cabeza que representa el séquito infernal que 
conduce el carro de heno hacia un destino incierto en las ascuas del 
infierno.

En la parte inferior, una escena sangrienta que presiden dos mujeres (una 
de ellas con una máscara), cuerpos mutilados y cabezas de cerdo 
amontonadas. Y a la derecha una silueta que mira como sus vísceras se le 
escapan de las manos, quizás intentado leer en sus propias entrañas, de la 
misma forma que hacen algunos pueblos primitivos con el estómago de 
animales, el futuro oscuro que se abre ante él.

Todo guarda cierto sentido en la composición, y genera preguntas en cada 
escena que presenciamos. El análisis que acabamos de hacer, es sólo uno 
de los múltiples que podemos sacar. Todo depende de la persona que 
contemple la obra y los deseos que tenga de conocerse a sí misma.

Inside Nut

Esta obra viene a ser una especie de homenaje al arte egipcio. La diosa Nut 
aparece representada a modo de estatua en la parte superior de la obra. El 
nombre de la obra nos hace referencia a esa forma de estar natural y de 
sentirse protegido en contacto con las tradiciones antiguas. 

En esta composición el concepto de la máscara se usa en relación a cultos 
de tipo religioso, vinculado de forma clara con la mitología egipcia. Son 
Horus, Bastet y Anubis los representados de esta forma. En primer término, 
Bastet ilumina las labores de Anubis, quien se encuentra rodeado de 
cráneos y huesos. También se encuentra un sarcófago vacío y una momia 
cerca de éste. 

En la parte superior derecha aparece una representación del Dios Jnum 
quien hace un ademán hacia el faraón, el cual extiende las manos hacia 
arriba. Cerca se encuentra una serpiente enrollada que podría hacer 
referencia a la figura de Apofis. 

Las estatuas muestran signos de policromía, pero su estado de 
conservación no es el mejor que se puede esperar. Nos situamos por tanto 
en un espacio que no llega a mostrarnos la gloria egipcia en su totalidad. 
Incluso la figura de Horus, sosteniendo una cabeza humana y un hacha en  
posición hostil, no nos muestra la idea del Horus inclinado hacia el bienestar 
de la civilización.

La imagen del árbol de la parte superior, se trata de una cita visual a una 
pintura mural conservada en la cámara sepulcral del capataz Inherja en Deir 
el-Medina[36].
Las pequeñas estatuas de Horus y Anubis a su vez, son representaciones 
de vasos pseudocanópeos reales[37], y la figura que aparece medio hundida 
en el agua, también se trata de una escultura existente en la realidad[38].
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En el uso de la geometría, se usó el hexágono como elemento conformante 
de las paredes, en relación a la decoración que existía en la obra de Anubis 
inclinado sobre el difunto[4].

[35] Miguel Ángel Vázquez Vera (2011) Inside Nut, tinta y gouache sobre papel, 100 x 70 cm.
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[36] Fragmento de la cámara sepulcral del capataz Inherja (hacia el 1150 a. C) pintura mural 
sobre yeso. Deir el-Medina (orilla occidental de Tebas).
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[37] Vasos pseudocanópeos de Henattuaui, cantora del dios Amón (hacia el 1000 a. C) 
madera pintada, 39 cm de altura (chacal) y 36,5 cm de altura (halcón). Múnich: Galería 
Estatal de Arte Egipcio.
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[38] Mujer joven de procedencia desconocida (hacia el 1336 a. C) piedra caliza, 15,4 cm de 
altura. París: Museo del Louvre.
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Conclusiones

A la hora de evaluar el resultado de la investigación, voy a tener en cuenta 
mi criterio como autor de la misma, así como la opinión de las personas 
encuestadas acerca de nuestro trabajo (ver apéndice documentativo).

En cuanto a la evolución del trabajo, podemos pensar que hemos avanzado 
mucho en nuestras investigaciones; obteniendo como resultado dos obras 
válidas, aunque quizás no definitivas representaciones del proyecto. Cabría 
decir pues, que el tiempo usado ha dado sus frutos de manera positiva, pero 
que nos encontramos aún a medio camino de lo que debería ser un trabajo 
bien consumado.

La temática elegida resulta interesante y es, probablemente, el pilar más 
seguro al que podemos confiarnos. En la opinión de los encuestados, no 
hay dudas respecto a esto.

El uso del color, quizás debería restringirse a una gama cromática más 
reducida y menos agresiva. Es algo que podemos apreciar especialmente 
en la obra Inside Nut. En este sentido sería interesante seguir estudiando la 
forma en que Mark Whalen da color a sus obras.

La posibilidad de introducir más figuras en la composición, ofrece un 
abanico más amplio a la hora de reproducir escenas en la misma. Se 
debería pues, tener en cuenta este aspecto, acercándonos a la hora de 
Rivera, El Bosco o Pieter Bruegel.

La trama decorativa debería utilizar motivos más simples y colores más 
tenues con la intención de no ganar protagonismo a las acciones que 
desarrollan los sujetos. Esto puede verse en la obra La adoración de Seth, 
donde el fondo no perjudica a la acción que se desarrolla en el dibujo, como 
ocurre quizás en Inside Nut.

El canon elegido para representar a las figuras puede resultar efectivo para 
lo que se intenta transmitir. En cualquier caso, merece la pena seguir 
investigando acerca de él, y ver quizás si podría llegar a realizarse de una 
forma más realista, pero sin perdernos en lo superficial. Es posible que una 
conclusión a esta reflexión sea aproximarse a la forma de representación 
que tenían los griegos en su cerámica.

En definitiva, hay valores de nuestros trabajos que deberían mantenerse y 
otros que necesitan aún de un estudio más exhaustivo. La obra sigue 
abierta en un contexto de investigación plástica, así como teórico. En 
cualquier caso, la experiencia que nos deja este proceso de exploración se 
manifiesta positivamente en todos sus aspectos. 
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Apéndice documentativo

Encuestas 

Nombre Fabián García Cuevas

Profesión Licenciado en Comunicación Audiovisual

Edad 25

¿Qué obra te 
interesa más?

La adoración de Seth

¿Realmente te 
parece 
interesante?

Sí, me lo parece. Me parece interesante el orden 
establecido dentro del caos. Con el orden me refiero a 
los colores, los trazos y el orden de los elementos. Con 
el caos me refiero al caos generado por elementos que 
componen la obra, el caos de Seth.

¿Encaja en la 
escena artística 
actual?

Bueno, eso es muy relativo. Me parece que cualquier 
cosa puede encajar en la escena creativa actual. Si te 
refieres a que si encaja dentro de las "corrientes 
modernas”, diría que se desmarca un poco, pero no de 
forma negativa, ni mucho menos.

Descríbela con 
3 o más 
palabras clave

Visceral, dramática, ecléctica, perturbadora.

Nombre Valentín Rodriguez Cámara

Profesión Licenciatura en Economía. Estudiante/Trabajador 
ocasional

Edad 25

¿Qué obra te 
interesa más?

La adoración de Seth

¿Realmente te 
parece 
interesante?

Si. Aparte de ser llamativa en conjunto, cada detalle 
por si sólo dice y transmite mucho. Me gusta.

¿Encaja en la 
escena artística 
actual?

Si, no veo porqué no.

Descríbela con 
3 o más 
palabras clave

Ordenada, bizarra, caótica.

60



Nombre Candela Sanchez Sierra

Profesión Licenciatura en Bellas Artes

Edad 23

¿Qué obra te 
interesa más?

La adoración de Seth

¿Realmente te 
parece 
interesante?

Sí, tiene muchas líneas narrativas en las que perderte. 
Aunque los personajes de la segunda me gustan más, 
se pierden mucho con el fondo.

¿Encaja en la 
escena artística 
actual?

¡Claro! La escena artística actual es infinita y el mínimo 
que se exige es la calidad. El clásico "estar bien 
hecho" lo cumple. 

Descríbela con 
3 o más 
palabras clave

Alegoría, vesania, interpretación, determinación.

Nombre Jose Enrique López de los Mozos Gallego

Profesión Técnico Superior en Sistemas de Telecomunicación e 
Informáticos y Técnico Superior de Sonido

Edad 24

¿Qué obra te 
interesa más?

La adoración de Seth

¿Realmente te 
parece 
interesante?

Me parece muy interesante, en especial porque puede 
dar lugar a diferentes interpretaciones y contextos 
según tu imaginación.

¿Encaja en la 
escena artística 
actual?

Aún desconociendo la escena artística actual, me 
atrevería a decir que no entra dentro del arquetipo de 
arte que se suele conocer.

Descríbela con 
3 o más 
palabras clave

Caos, orden, dominación, muerte.
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Nombre Serjio

Profesión Ciclo superior de ilustración

Edad 25

¿Qué obra te 
interesa más?

Inside Nut

¿Realmente te 
parece 
interesante?

Si, por el uso de la textura poligonal y por la temática.

¿Encaja en la 
escena artística 
actual?

Si, sobre todo en el campo de la ilustración 
contemporánea.

Descríbela con 
3 o más 
palabras clave

Poligonal, misteriosa, policroma, moderna.

Nombre Pedro Izquierdo García

Profesión Diplomado en Turismo. Actualmente camarero y 
técnico de sonido para espectáculos y grabación en 
estudio

Edad 33

¿Qué obra te 
interesa más?

Aunque no se por que, me gusta más la segunda, pero 
me quedo con la primera: La adoración de Seth

¿Realmente te 
parece 
interesante?

Sí, me parece muy directa. Llama mucho la atención.

¿Encaja en la 
escena artística 
actual?

/

Descríbela con 
3 o más 
palabras clave

Apocalíptica pero luminosa, Zeitgeist y pop.
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Nombre David Pisabarro

Profesión Técnico Superior de Sonido

Edad 25

¿Qué obra te 
interesa más?

La verdad es que es difícil elegir, pero finalmente me 
voy a decantar por "Inside Nut"

¿Realmente te 
parece 
interesante?

No, lo he elegido por quedar bien. Pues claro que me 
parece interesante realmente, ¿qué clase de pregunta 
es esta?

¿Encaja en la 
escena artística 
actual?

No conozco la escena artística actual, eso sí, original 
me parece un rato.

Descríbela con 
3 o más 
palabras clave

Inquietante, intrigante, disonante, desasosiego.

Nombre Antonia Dávalos Meseguer

Profesión Licenciada en Bellas Arte, Restauración, Egiptología, 
Paisajismo e interiorismo

Edad 65

¿Qué obra te 
interesa más?

La adoración de Seth

¿Realmente te 
parece 
interesante?

Sí, sobre todo pensando que está basada en el Jardín 
de las delicias de el Bosco.

¿Encaja en la 
escena artística 
actual?

Diría que si encaja.

Descríbela con 
3 o más 
palabras clave

Mágica, equilibrada, realista y acusatoria.
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Nombre María Angustias Ríos Martínez

Profesión Licenciada en Bellas Artes. Actualmente ejerciendo de 
profesora de dibujo.

Edad 39

¿Qué obra te 
interesa más?

Inside Nut

¿Realmente te 
parece 
interesante?

No, no me atrae la forma de representación que ha 
utilizado, de clara influencia televisiva.

¿Encaja en la 
escena artística 
actual?

La escena artística actual es tan variada que cualquier 
forma de expresión encuentra su lugar dentro de la 
misma, siemore que el discurso del artista sea 
coherente con aquello que quiere compartir.

Descríbela con 
3 o más 
palabras clave

Macabra, figurativa e ilustrativa.

Nombre Javier Angel Casado Corpas

Profesión Licenciado en arquitectura. Actualmente ejerciendo de 
profesor técnico en FP.

Edad 40

¿Qué obra te 
interesa más?

Inside Nut

¿Realmente te 
parece 
interesante?

Desde el punto de vista formal no me lo parece, sin 
embargo si puede llegar a interesarme la temática y el 
discurso que expone. Un aspecto que me resulta 
realmente chocante es el uso de la trama como 
recurso  perspectivo.

¿Encaja en la 
escena artística 
actual?

Si bien es cierto que parece que todo vale en el arte, 
creo que nos encontramos ante una forma de 
expresión que pocas personas calificarían como arte.

Descríbela con 
3 o más 
palabras clave

Colorista, mareante, plana y naif.
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