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INTRODUCCION

El color, técnicamente es un fendmeno fisico-quimico que se manifiesta
como la percepcion visual de la luz. El cerebro lo interpreta cuando recibe
las sefiales nerviosas que envian los fotorreceptores de la retina del ojo, que
a su vez distinguen las longitudes de onda captadas de la parte visible del

espectro electromagnético’.

Por otra parte, en materia pictorica el color es una herramienta plastica que
como conocemos ha sido usado para tratar de emular la realidad y luego de
manera mas ambiciosa: “el arte no reproduce lo visible, sino que lo hace

visible”. Klee, Paul, 1920 (apud: Gonzélez et al, 1999:361)

Pero mas alla de todo esto, esta el color como elemento de expresion en el
artista, pues define el estilo, provoca sensaciones, y genera reacciones
variadas en quien lo observa. El arte, como foco expresivo de las emociones
del artista, ha apoyado su estrategia interpretativa en la utilizacién del color

para manifestar emociones.

Inicialmente el color era utilizado como herramienta para imitacion de la
realidad, en el retrato o paisaje para otorgar la sensacion de realismo. Pero
ya entrado el siglo XIX el color empieza a tomar fuerza propia, independiente
de la representacion realista, impone un lenguaje propio expresivo, no como
signo distintivo de los objetos, sino como un componente auténtico que
existe por si solo. Mas adn con la aparicion del modernismo y el arte
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abstracto, el color en muchas ocasiones es el protagonista Unico y principal

de la creacion artistica.

La importancia del color en el arte -especialmente en la pintura- me ha
llevado a investigar su campo, y es por esto, que el tema del presente
trabajo es: “El color como medio de expresion en la pintura. La cromatica en
las obras de Kandinsky, Mir6 y Kahlo” Estos tres pintores, innovaron en su
época con un estilo pictérico en el que cromatica, compaosicion y creatividad
son los ejes transversales de la expresividad de sus obras, marcando asi,
claros aspectos del estilo que determinara su produccion. Los artistas
seleccionados emplean el color como un vehiculo de su expresion, pues en
sus trabajos, la dimensién del color se expande y ya no es mas solamente
un fenémeno fisico, sino que se convierte en la puerta de entrada al territorio

de la experiencia subjetiva y la expresiéon profunda.

En el primer capitulo se presenta el panorama histérico social de la
evolucion del color y su repercusion en la aparicion de diversas teorias, y
también en los cambios que provocaron las vanguardias artisticas y los

acontecimientos sociales en la aplicacion y significado del color.

Seguidamente, en el capitulo dos se presenta el contexto historico y social
en el que se desenvuelven los artistas que protagonizan la presente

investigacién, para asi comprender de manera amplia, los efectos que



generan los acontecimientos vividos por cada uno de ellos en su produccion

artistica.

Y por ultimo, en el tercer capitulo se presenta un analisis de nueve obras -
tres por cada pintor-, elegidas de acuerdo a la evolucién de cada uno de

ellos y de los periodos de su produccién.

Con esta investigacion, se pretende analizar la fuerza expresiva del color en
las obras de los citados artistas, y tratar de comprender su incidencia en los
estilos que manejaban. Al final, me di cuenta que la disposicion emocional

en el trabajo artistico tiene mucho que ver con la obra final.

Considero que este trabajo es de fundamental importancia, al tratarse del
estudio de uno de los componentes mas importantes de la pintura, como es
el color; de manera especial en los artistas escogidos, ya que a pesar de
mantener un estilo diferente, el color en sus cuadros es dominante y diverso,
determinando asi una capacidad enormemente expresiva dentro de lo que
marcara el estilo en sus obras, bajo la realidad de la expresién consciente e

inconsciente del escenario de su interioridad.
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CAPITULO |

D - -

1.Marcos de referencia para el manejo de
la cromatica en la pintura de la primera

mitad del Siglo XX.



El Siglo XX es una etapa historica en la que ocurren grandes sucesos que
de muchas formas cambian el curso tradicional de las cosas, pues se
combinan las experiencias obtenidas en él, y en el transcurso de los afos

anteriores.

En este capitulo, se analizaran las teorias mas sobresalientes sobre el color
que influyen de manera directa en la aplicacion cromatica de los pintores de
la época, pues el hombre buscaba una explicacion profunda que le
permitiese comprender la mayoria de fendbmenos que no estaban explicados
en su totalidad; y el color es uno de los que mas llama la atencion de fisicos,
qguimicos, pintores e incluso poetas. El arcoiris, las materias colorantes y los
efectos que el color provoca en el espectador al ser percibido, son los
principales motivos de investigaciones y estudios que poco a poco iran

ampliando su teoria y consecuentemente mejorando la practica del mismo.

Seguidamente, se abordara el tema de los acontecimientos histéricos mas
destacados que influyen en la produccién, utilizacion o aplicacion de los
colores en diferentes ambitos, y de manera especial en la pintura, gracias a
los avances cientificos y tecnoldgicos, la industrializacion y otros factores.
Esto nos llevara a vislumbrar de manera objetiva el panorama del color en
esta época, y a comprender las condiciones que se presentaron para la
aparicion de las vanguardias artisticas y la evolucién de la pintura en los

afos venideros, que es de lo que trata la tercera parte de este capitulo.



La pintura y el arte en si, se ven condicionados por las diversas situaciones,
entre otras: sociales, econdémicas, tecnoldgicas, etc. Considero que es
importante conocer las teorias sobre el color que influyeron de cierta manera
en la produccion artistica de los pintores seleccionados, y fueron
conformando un compendio tedrico que apoya directamente a la practica de
las artes aplicadas; los aspectos historicos que afectaron a la produccion de
pigmentos y generaron cambios en la manera de pensar y actuar de la
humanidad; y los movimientos artisticos que rompieron el tradicionalismo y
establecieron nuevas opciones para la expresion pictérica. Todos estos
temas estan relacionados entre si, pues un suceso conlleva a otro y genera
consecuencias que se advierten con el tiempo. La revision de estos
acontecimientos es importante para manejar una idea objetiva de lo que

sucede con el color en el siglo XX.

1.1.Teoria del color desde Newton a la primera mitad del Siglo XX.

Es importante conocer las diferentes concepciones del color que se ha
tenido a lo largo del tiempo, y como esto ha desembocado en la aparicion de
numerosas teorias sobre el mismo. Desde la antigiedad el color era un
misterio y un tema apasionante sobre todo para los fildsofos griegos, ya sea
por su enigma, belleza o cualidad cromatica. Platén y Aristoteles
recogieron teorias anteriores de otros fildsofos como Demécrito o

Empédocles®, que constituyen el punto de partida de los sistemas

crométicos y las ideas sobre el color desde sus dias hasta la época de



Newton®, que en la segunda mitad del siglo XVII, alrededor de 1665, realiza
los experimentos que le llevaran a exponer sus determinaciones sobre el
color que posteriormente conformaran su Teoria. Newton fue un fisico,
filésofo e inventor que describio la ley de gravitacion universal, y entre otros
descubrimientos, realiz6 estudios investigativos profundos sobre la Optica, y
desplazdé los conocimientos sobre el color al ambito fenomenoldgico, al

considerarlo como un fenémeno de la luz.

Newton (1643-1727) dio inicio a sus experimentos, a partir de la idea de que
el blanco y el negro originaban todos los colores. En su obra “De Optica”
(1704), establece una escala de once tonalidades: escarlata, minio, amarillo
limén, amarillo dorado, oscuro, verde, verde de hierba, verde azulado, azul,
indigo y violeta. Luego de esto, reduce dicha escala a siete colores
fundamentales tras haber experimentado el fendmeno de la descomposicion
de la luz a través del prisma, con lo que utilizaba los colores del arcoiris:
rojo, naranja, amarillo, verde, azul, afill o indigo y violeta (Fig.1), en
correspondencia a las longitudes de onda que puede distinguir el ojo
humano, determinando como primarios a la triada, amarillo, azul y rojo® pues
consideraban el punto de partida para la produccion del resto de tonos.
Segun la teoria de Newton la luz blanca estaba compuesta por todos los
colores del arcoiris, pero €l mismo nunca pudo conseguir el blanco por
mezcla de todos los matices obtenidos en el prisma y esto encontr

oposicion por varios estudiosos del color, entre ellos Goethe (1791-1832),

gue varios afios después, inspirado por las antiguas premisas de Artistételes



acusaba totalmente de incorrecta a la teoria de Newton, ya que al ser los
colores mas oscuros que la luz, era imposible que estos estuviesen

contenidos en ella®.

N
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Fig. 1
Circulo Cromético de Newton (1704)
Fuente: Caivano, José Luis, 1995: 5

Es importante, analizar que todos estos estudios en materia del color, sean
acertados o no, generaron grande impacto en la produccién de pigmentos y
utilizacién de los mismos, por citar un ejemplo:

“...la primera empresa que intentd explotar el creciente prestigio del nombre
de Newton como tedrico del color, la oficina para la manufactura de
reproducciones de pinturas de J. C. Le Blon, inaugurada en Inglaterra hacia
1717. En un tratado de armonia publicado en inglés y francés en 1725, Le
Blon escribia:

La pintura permite representar todos los Objetos visibles con tres Colores, el

Amarillo, el Rojo y el Azul; todos los restantes colores pueden formarse con



estos Tres, a los que llamaré Primitivos... Y la Mezcla de estos Tres Colores
Originales produce el Negro, y todos los restantes Colores; asi lo he
demostrado con mi Invento para Imprimir Imagenes y Figuras con sus
Colores naturales.

Me refiero tan s6lo a los colores Materiales, aquellos que utilizan los
Pintores; una Mezcla de todos los Colores primitivos intangibles, es decir, de
aguellos que no se pueden tocar, no dara como resultado el Negro, sino por
el contrario producira Blanco, como el gran ISAAC NEWTON ha demostrado

en su Optica” (Gage J, 2001: 169)

Luego de algunos afios, en el siglo XIX, Goethe adentra sus estudios en el
campo cromatico. Este poeta aleman se formd también como cientifico, y
reformula el tema del color de una manera nueva, pues mientras pues
mientras Newton concebia el color como un fendmeno fisico relacionado con
la luz, Goethe concentra sus estudios en las sensaciones que provoca éste
cuando llega al cerebro. Elabora una teoria que tuvo impacto en los artistas
del romanticismo inicialmente, ya que segun sus manifestaciones y
experimentos, determin6 que las personas advierten sensaciones
provocadas por los colores en relacién a las emociones. Esto fue acogido
luego por los artistas modernos, que buscaban apoyar la expresividad en un

fundamento experimental y subjetivo’.

El circulo cromético que establece Goethe esta conformado por los tres

colores considerados primarios: amarillo, azul y rojo, y los secundarios que



se forman de su mezcla (Fig.2). Goethe consideraba que existia relacidon
entre el temperamento humano y el color, en cuatro polaridades: optimista,
melancélico, flematico y colérico®. Su teorfa tuvo un impacto significativo en
la comunidad de artistas, cientificos y publico en general, pues luego de la
publicacion de su Teoria de Los Colores en 1810, la reputacion de Goethe
gozaba de fama internacional, ya que los lectores podian experimentar los
fendbmenos cromaticos cotidianos que se explicaban en ella, por si mismos, y
aunque gozaba también de varios contrapuestos, “hasta los oponentes
cientificos de Goethe reconocian a veces que pese a su escasa aplicacion
en el campo de la fisica 6ptica, su teoria resultaba muy util para los

pintores”. (Gage J, 2001: 202)

Fig. 2
Circulo cromatico de Goethe

Fuente:
http://www.proyectacolor.cl/wp-content/uploads/2009/09/goethe.jpg



http://www.proyectacolor.cl/wp-content/uploads/2009/09/goethe.jpg

Incluso otros cientificos basaron sus estudios partiendo de las
determinaciones hechas por Goethe, el fisidlogo francés Charles Fére, en
1880 trataba pacientes histéricos, y comprobd que éstos sometidos al efecto
de la luz coloreada experimentaban ciertas sensaciones, por mencionarlo: la
luz roja producia un efecto excitante, y la azul era tranquilizante. Esto no
resultaba extrafio luego de haber conocido la teoria de Goethe. Y
posteriormente pintores como Kandinsky, Franz Marc y otros se veran

ampliamente influenciados por ella.’

La organizaciéon circular de los colores, que con el paso del tiempo ha
experimentado varias modificaciones, se ha mantenido hasta nuestros dias
como la principal en el campo de la teoria pictérica. Pero el esquema
cromatico que desde el inicio arraigd profundamente en la interpretacién de
todo lo relacionado a las bellas artes o artes aplicadas, es el circulo simétrico
de tres “primarios” y tres “secundarios, puesto que no solamente integraba
los seis colores basicos, sino que expresaba las relaciones complementarias
de los colores en oposicién, pues la importancia de los polos opuestos
estaba profundamente arraigada en el pensamiento occidental. Newton y
Goethe establecieron complementarios, y aunque muchos otros lo hicieron -
incluso el mismo Leonardo-, fue con Michel Eugene Chevreul (1786 — 1889)
qgue alrededor de 1820 reafirm6 estos conocimientos con su teoria de los
contrastes. Este quimico francés prestaba sus servicios en la fabrica de
Gobelinos en donde se requeria mejorar el brillo de los tintes utilizados, y

sus estudios concluyeron que la aparente falta de lustre no se debia a la



calidad de las materias colorantes, sino al efecto subjetivo que producia su

mezcla Optica, pues cuando dos complementarios se colocaban juntos, la
Lo . . 10

mezcla optica provocaba una tonalidad grisacea .

Es asi que llegdé a la conclusion de que no se trataba de los pigmentos

utilizados o la mezcla errada de los mismos, sino de la presencia de los

colores adyacentes, que influyen directamente en el matiz de los de su

alrededor, y todos los conocimientos relacionados a este tema, los acopia en

su obra “De la ley del contraste simultaneo de los colores”, en 1839.

‘En este libro, Chevreul propuso el concepto de «contraste
simultdneo" de colores, y la ley que lleva su nombre, que afirma que
«dos colores adyacentes, cuando son vistos por el 0jo, apareceran tan
diferentes como sea posible». En su trabajo, Chevreul mostraba que
un color dara a su color adyacente un matiz de color complementario.
Como consecuencia, la yuxtaposicion de colores complementarios
dara un aspecto mas brillante al conjunto; por ejemplo, yuxtaponiendo
verde (formado por la mezcla del azul y amarillo) y rojo (el tercer
primario no presente en la mezcla que origina el verde). Mientras que
al poner colores no complementarios juntos dard como resultado un
conjunto «contaminado», como sucede, por ejemplo, al poner juntos:
amarillo y verde, el amarillo recibe un matiz violeta (su

complementario).”

Caracterizacion del impresionismo, Los trabajos de Chevreul.
http://www.ite.educacion.es/w3/eos/MaterialesEducativos/mem2006/impresionismo/xhtml/02impr/02b2.
html
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Gracias a su estudio del color, Chevreul consigue el mayor numero de
matices (Fig. 3), que posteriormente serviria para estudios mas profundos
sobre el tema'!, ademas de influir directamente en la utilizacion de
complementarios en impresionistas y fauvistas, con la aplicacion de colores

directos, sin matices o tonos intermedios.

r e
L

Fig. 3
Michel Chevreul, Circulo croméatico,
Fuente:
http://www.spanisharts.com/history/del _impres_s.XX/neoimpresionismo/imagenes/punt_circulo_chevre
ul.html

Entre otro de los estudiosos del color, tenemos al fisico James Clerk Maxwell
(1831-1879), que realizd estudios sobre el color, pero enfocado a las
materias colorantes —colores pigmento-, ya que su intencion era determinar
un meétodo para comparar exactamente todas las variaciones de los colores
visibles. Sus calculos numéricos en base a las proporciones de los colores y
sus mezclas, utiliza directamente materias colorantes. Lo que es importante
destacar de su teoria es que al contraponer ambos experimentos, realizados

con materia colorante y con luz directamente, llega a la conclusion de que

10
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existe una diferencia entre la mezcla de luces y la de pigmentos, y las leyes
que la rigen, pues en la mezcla de pigmentos que se realiza en la paleta se

tiende al negro y no al blanco*.

77
\ 6
T, Amamillo e

[ eand %// W2E TR

m y AJ}’ 87 M’omo/xaM Ve,.%

Fig. 4
Diagrama de Maxwell
Fuente: Pérez Dolz, 1942:38

Como lo hemos analizado, inicialmente algunos cientificos y artistas
consideraban como colores primarios o principales a la triada clasica:
Amarillo, Azul y Rojo, determinada por Newton, Chevreul, Goethe, Maxwell,
y otros. Pero alrededor de 1916, Guillermo Ostwald junto a Rosentiehl,
incluyen formalmente el Verde como color principal en su teoria®, en
contraposicion a otras, con lo que se vuelven a considerar las ideas de
Leonardo Da Vinci, quien ya habia manifestado que el verde se encuentra
entre los colores primarios o principales en su escrito el Tratado de la

Pintura.

11



A inicios del siglo XX, el quimico Guillermo Ostwald (1853 — 1932), propuso
una nueva teoria sobre los colores. Elabor6 una cartilla del color
“Farbenfibel”’, en la cual incluye en la triada clasica de colores principales —
amarillo, azul y rojo- al color verde esmeralda, que segun sus observaciones
a pesar de ser la tonalidad verdosa obtenida por la mezcla de otros dos, al
verde esmeralda no se lo puede obtener mediante mezcla, y al formar parte
del espectro y no poderse obtener de este modo, es considerado un color
primario. Segun las relaciones de su teoria y su circulo cromatico, Ostwald

invalida la teoria de los tres colores primarios fijada anteriormente.

En su circulo cromatico (Fig. 5), cuatro colores son primarios: amarillo, azul,

rojo y verde esmeralda; y de la mezcla de éstos se derivan los secundarios:

1. Amarillo limén .

2. Naranja

3. Rojo vivo

4. Violeta de metilo
5. Azul de ultramar
6. Azul turqui

7. Verde Esmeralda

8. Verde vegetal

Fig. 5
Ostwald, Guillermo, Circulo esquematico. Los ocho colores fundamentales.
Fuente: Pérez Dolz, 1942: 65

12



Esta serie corresponde a los 8 colores del espectro, y se encuentra
corregido el error de las teorias precedentes, de eliminar el indigo o
Ultramar, y afladiendo el verde vegetal puesto que la transicion del verde
esmeralda al amarillo era demasiado brusca. Segun Ostwald, el circulo
cromatico, compuesto de ocho colores, es la base para producir el resto de

tonalidades requeridas para una paleta rica y Gtil al momento de pintar**.
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1.2.Aspectos historico-sociales que provocan cambios en la

utilizacion y practica del color.

El arte en el siglo XX se beneficié de los avances cientificos y tecnolégicos
gue venian dandose desde el XIX y también de los que acontecen en él, ya
qgue se produjeron grandes cambios que afectaron radicalmente no solo el
arte, sino las costumbres, tradicion y filosofia de gran parte del mundo, en

especial de los paises mas desarrollados.

La invencién del primer teléfono, el primer automovil de gasolina, la
iluminacioén eléctrica, la primera fotografia, la maquina de coser, el primer
dirigible, los inicios de la Psicologia como ciencia, y la aparicién del
cinematografo, son algunos de los sucesos que provocaron cambios en la
forma de percibir el mundo, pues los procesos empezaron a tecnificarse, y la
comunicacién y transporte evolucionaron de manera abrumadora®®. Ademas,
-en la primera mitad del siglo XX especialmente- se presentaron
acontecimientos que generaron cambios aun mas extremos, ya que la
Revolucién Industrial -que venia desde el siglo anterior-, la Primera y
Segunda Guerra Mundial, el Holocausto Nazi, las Teorias de la Relatividad
de Einstein, el psicoanalisis de Freud, y la aparicién de la Bauhaus, entre
otros, son hechos que marcaron un hito en la historia, en especial las
guerras y enfrentamientos que se vivieron con mucha violencial®. En
muchos aspectos, lo acontecido en el siglo XX supera todos los hechos

sucedidos en los afios anteriores.
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Esto, como es de esperar, implica cambios en el modus vivendi de las
personas, y también repercute en el arte, con lo que se abandonan
parcialmente los temas convencionales y se empieza a generar obra
enfocada a temas que en la antigledad no se tomaron en cuenta, como
aguellos netamente subjetivos, experimentales y conceptuales, que daran

origen a las multiples corrientes artisticas.

Ademas de la variacion tematica en la pintura, se advierten cambios
importantes en lo que respecta a la utilizaciéon del color, ya que con la
tecnificacion de procesos que anteriormente eran manuales, se podian
obtener millones de gamas y materiales a través de la industria’’; y gracias a
los avances cientificos se realizan estudios profundos sobre el fenémeno del
color, y se lo empieza a utilizar como un elemento de comunicacién

emocional, estableciendo simbolismos en su aplicacion.

Son varios acontecimientos que generan cambios radicales en la
humanidad, pero en si, entre los sucesos mas influyentes que marcan
cambios que afectaran directamente a la produccion y concepcion del arte,

puedo manifestar:

-La Fotografia y el Cinematéqgrafo

La técnica de la fotografia, desde 1830 a 1839, con las imagenes creadas
por Daguerre, hasta principios del siglo XX, y la aparicion del cinematografo,

gracias a los hermanos Lumiére, en 1895, afectan de manera relevante el
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sentido del arte. Y es que con la fotografia, que en ese entonces era en
blanco y negro, se obtenia un producto mucho mas econdémico que una
pintura, y con una representacion idéntica de la realidad®. Por lo que los
pintores debian buscar alternativas distintas para ofrecer una propuesta
diferente que no esté basada simplemente en la representacion fiel del
entorno, y asi se empieza a eliminar la necesidad de la imitacion de un
modelo, o de una narracion pictérica, y los pintores se interesan mas bien
por la investigacion de la percepcion del color y sus efectos, tomando como
foco central la transmision de sensaciones y sentimientos, planteada entre
otros, por Goethe. Esto también conlleva a un cambio en la aplicacién
cromatica, pues muchos pintores prefirieron excluir al negro de su paleta, y
tampoco estaban interesados en la aplicacion directa de un solo color que
determine una tonalidad, sino mas bien, se optaba por crear piezas artisticas
en la que los efectos 6pticos que provoquen la variedad de colores aplicados
sea lo primordial, que también corresponde en parte, a una reaccién en
contra de la fotografia. Asi mismo, el cinematégrafo ofrecia una alternativa
mas avanzada en cuestiéon de imagen, movimiento y captura de momentos
de una manera real y rapida. Por lo que se crea una necesidad de consumo
masivo de imagenes y representaciones de las cosas, que queda satisfecha
por la fotografia y el cine, dejando un poco relegada a la pintura, que al inicio
dej6 de ser una necesidad social, y se fue convirtiendo en un elemento
propio de la expresion de cada artista, pues al ser especialmente la
fotografia y en parte el cine, perfectos captadores de la realidad, los temas

en la pintura y sobre todo el color se revolucionan por completo, y se
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empiezan a disolver los principios tradicionales de representacion artistica,

en cuanto a materiales, temas, color y composicion®®.

- La Revolucion Industrial

1800-1950. El amplio periodo abarcado por la revolucion industrial, hasta
aproximadamente 1915 provocé grandes cambios en la produccion de
colores, eliminando los limites de la obtencién rapida de tonalidades
inimaginables en la época, y a precios muy economicos. Aparecen los
pigmentos de cobalto, cromo, cadmio, cinc, y aunque algunos eran
extremadamente toxicos, con el paso del tiempo se iba perfeccionando su
composicién, para conseguir pigmentos durables, econémicos y con menor
impacto de dafio a la salud del artista. Se empezaron a sintetizar pigmentos
a partir de materias mas baratas y faciles de conseguir, ya que la
comprension de la fisica del color, y la experimentacion con pigmentos, junto
con la investigacion cientifica, permitieron a los pintores explorar el color
segun sus necesidades vy utilizarlo de acuerdo a sus intereses. Se abrieron
nuevas posibilidades al campo cientifico, al poder obtener colores nuevos y
mas permanentes, gracias a la utilizacion de materiales y sustancias
qguimicas diversas. Ademas, otros inventos como el tubo de metal y el
ferrocarril, también contribuyeron a la expansion del color en el mundo, pues
los colores intensos podian ser transportados a todas partes en tubos de
metal. Asi, se potencia la utilizacion de otros materiales en la pintura, como
acrilicos, tintas, acuarelas, metales, madera, que generan nuevas técnicas,

creadas incluso por los artistas de la época®. Ademas, los artistas ya no

17



debian trabajar exclusivamente en su taller, por lo que se abre la posibilidad
de que el pintor salga de su estudio al entorno natural para captar otro tipo
de paisajes y sensaciones tomadas de la naturaleza, que con el tiempo
cambiaran por completo la técnica y la forma tradicional de pintar, pues se
realizaban bocetos rapidamente y se podian captar momentos y fenémenos
luminicos que era complejo retratarlos sin que el pintor esté presente en ese

instante.?!

-La Revolucion Fisica y la Psicologia

1900-1915. Con la revolucién fisica, tras la aparicion del segundo manifiesto
de la teoria de la relatividad de Einstein alrededor de 1915, o lo analizado
por Freud, se enmarca a la pintura en un campo un poco mas profundo en el
sentido subjetivo, puesto que se parte de la observacién de que el espacio,
el tiempo y la materia son realidades diferentes de lo que simplemente
podemos ver, y que el ser humano es mucho mas complejo y profundo de lo
gue se tenia concebido hasta ese entonces. Es asi, que la pintura se
traslada a un punto un poco mas subjetivo que la representacion de todo lo
observado, y los pintores empiezan a incorporar la presencia de emociones
a sus trabajos, por lo que la aplicacién del color también varia, pues se inicia
una etapa un poco menos convencional en la utilizacién de la croméatica del
siglo XX que no esta guiada solamente por la representacion logica o
simbdlica del color, sino que el artista se atreve a tener libertad para
representar una realidad que en ocasiones solamente puede ser concebida

por é1%,
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-La Primera Guerra Mundial

1914-1918. Es un acontecimiento que dejara muchas huellas. EI mundo
guedd negativamente impresionado luego de las sangrientas batallas que
generaron muerte y movilizacion de masas. En agosto de 1914 se declara la
guerra, y como es de esperar, en la obra de muchos pintores, como Max
Bekmann, Picasso y otros, se aprecian cuadros sombrios, tristes y con
temas muy marcados por el nacionalismo y los eventos que mas conmocion
generaban. El color en estos cuadros se presenta a manera de grises, o
también con colores muy contrastantes, con el afan de proyectar violencia.
Los avances de la revolucién industrial, apoyaron también a la fabricacion de
armamento, medios de transporte y comunicacibn que ayudaron a la
expansion de la guerra. El temor, la rabia y la desesperacion por lo vivido
durante los enfrentamientos, generan la produccion de pinturas inspiradas

en el dolor y el sufrimiento que se advierten en el tema de las obras®.

-La Seqgunda Guerra Mundial

1939-1945. Esta guerra, fue mas dura que la primera, y sus consecuencias
tuvieron sin duda una repercusion mucho mas amplia. La cantidad de
muertes que dejo la segunda guerra mundial fue muy alta. EI mundo, tras
recuperarse de una primera guerra subitamente se vio envuelto en otra. La
persecucién a los judios y la ocupacién alemana de Europa dio oportunidad
a los nazis de apropiarse de muchas piezas de arte, y encargarse de tachar

de “degenerados” a muchos artistas brillantes de la época®.
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En cuanto a la teméatica en la pintura, en las naciones aliadas a la Union
Soviética se apreciaba el nacionalismo y realismo social, y en los paises
liderados por Estados Unidos, se desarrollaron tendencias mas abstractas,
en las que la tematica o la tradicion artistica no contaban, sino la

espontaneidad del autor y la libre interpretacion®.

“La dimension personal entra nuevamente en funcion luego de la Segunda
Guerra Mundial, y la obra de arte vuelve a ser considerada un acto creador
individual y dramatico... El arte, a menudo, persiguidé las mismas metas, sin

tener en cuenta si representaba algo reconocible 0 no...” (Blok, Cor, et al, 1999:

17)

Como hemos analizado, todo lo que acontece en el mundo afecta al arte,
especificamente a la pintura, esto se refleja en el hecho de que durante los
inicios del siglo XX se experimentaron muchos cambios en lo
correspondiente al estilo de los artistas, las formas y las técnicas de

aplicacion.

El color toma fuerza individual, incluso ya desdel891, cuando se hablaba de
que la pintura es color; Maurice Denis, simbolista; escribio: “Conviene
recordar que una pintura antes que un caballo de guerra, un desnudo, o
cualquier otro motivo anecddtico, es esencialmente una superficie plana
cubierta de colores dispuestos en un orden determinado”. (Maurice Denis, -apud:

Collins, J., 1996: 26.) Asi, una superficie significa soporte, y el color, significa
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pintura; al centrar la atencion sobre los materiales y el soporte utilizados por
el pintor se enfoca la atencion en las propiedades de los materiales. Esta
afirmacion impulsé una justificacion tedrica al arte abstracto que se

desarrollaria tiempo después?®.

Entre 1900 y 1910 La técnica y la cromatica se enfocan en la expresividad
del color; y aunque inicialmente se trabajaba con motivos tradicionales como
el paisaje, el retrato, naturaleza muerta, etc., la aplicacion libre del color aun
permitia identificar la tematica del cuadro, aunque éste conforme avanzaba

el tiempo era mucho mas atrevido y espontaneo.

Ciertamente, esto conlleva también a un cambio en la paleta de colores
utilizados por los pintores de la época, ya que los tonos sombrios y turbios,
cambian por tonos claros y luminosos, pues los impresionistas —inicialmente-
utilizaban mucho los colores basicos en estado puro, amarillo, azul, rojo -y
verde en algunos casos- con sus complementarios, con lo que se hace
presente la teoria de Chevreul, prescindiendo de tonos pardos, terrosos y
negros, ya que buscaban representar los efectos que determinaba la luz en
el entorno?’. La aplicacién de la pintura era libre y espontanea, con
pinceladas amplias y ritmicas que enriquecian la composicién. Esto abrio
muchas posibilidades a una nueva e inusual utilizacién del color, pues los
pintores trataban de expresar sus ideas y pensamientos a través de la
liberacion de la forma y la cromética. Para definir la forma, la riqueza

cromética les permitié conseguir volimenes intensos a través de los matices
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luminicos, creando luces dentro de las zonas de sombra, y sombras dentro

de las zonas de luz gracias a la saturacién del color aplicado®.
Todas estas variaciones en los diversos temas que afectan a la pintura,

influyen en la aparicion de las vanguardias artisticas y los cambios de estilo

gue veremos a continuacion.

22



1.3.Manejo del color, a la luz de las tendencias pictoricas en la

primera mitad del Siglo XX.

En este capitulo hablaré de los cambios mas trascendentes, y como éstos
influyen en la aparicién de nuevos movimientos artisticos, y variaciones en lo
que respecta al color y su utilizacion en la etapa del siglo XX donde se
desenvuelven mayormente los mencionados pintores. Pero también anotaré
de manera breve lo que acaece en los afios anteriores con respecto al arte,

especialmente entre 1800 y 1850.

Siguiendo a Collins (1996), los tres estilos mas practicados en Francia,
fueron: El neoclasicismo, el realismo, y el romanticismo. El neoclasicismo, en
lo que respecta a la pintura, se caracteriza por las superficies pintadas
uniformemente, protegidas por una capa de barniz brillante, y un acabado
meticuloso. El realismo por otra parte presenta la alternativa de aplicar la
pintura en capas espesas y de una forma convencional y directa, pues el
color era una herramienta técnica que permitia llegar al aspecto deseado en
una pintura, dentro de los marcos determinados por la estética, la buena
aplicacion cromatica y la belleza. Y esto estaba definido, por la realidad del
entorno observado. Desde los inicios de la pintura, los artistas y artesanos
intentaban representar fielmente la realidad, condicionados por su
percepcion de las cosas, se realizaban pinturas en las que imitar los tonos,
las formas y el ambiente de la naturaleza era fundamental y bello, valiéndose

de las impresiones sensoriales que recibia el artista del mundo que lo rodea.
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Pero esto a su vez estaba y estd condicionado por la personalidad, el
temperamento y la percepcidn que tenga el artista del entorno, es asi, que
algunos cuadros, a pesar de ser imitaciones de la realidad varian de acuerdo
al estilo y caracterizacién que otorgue el pintor. Finalmente, el romanticismo
utiliza el 6leo de manera mas creativa y fluida, pues el objetivo en si, era la
expresion directa y subjetiva de las emociones a través del color, y de la
manipulacion de la propia pintura, esto provocd cambios que se advierten en
el fauvismo, el surrealismo y el expresionismo, entre otros tan presentes en
la plastica del siglo XX, puesto que la sensibilidad expresiva del artista
empieza a aflorar de una manera mas libre, independiente de la tradicion

técnica, el estilo y el color en la pintura®.

En si, en el siglo XIX se manejaba el color como una herramienta para
imitacion de la realidad, es decir, el pintor representaba su entorno, contaba
historias, 0 escenificaba situaciones. En el neoclasicismo se preferia seguir a
la par con la técnica tradicional y los temas convencionales, la forma y el
dibujo primaba sobre el color. ElI realismo, trabaja con el color segun sus
requerimientos de técnica para llegar a una representacién exacta de la
realidad como su nombre lo indica. Y el romanticismo otorga mayor
protagonismo al color y la luz, dando mas libertad a su aplicacién segun el
sentimiento y animo del artista. Esta evolucion del color, en lo que
comprende a técnicas de aplicacién, y el porqué de su utilizacion nos

permite ir comprendiendo paso a paso como fue que desemboca en las
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vanguardias artisticas, en donde se da rienda suelta a las convicciones del

pintor para utilizarlo segun sus necesidades.

Conforme el siglo XIX avanzaba, los pintores no se interesaban tanto por la
pintura elaborada a base de capas, técnica heredada del Renacimiento, mas
bien los pintores solian rechazar las practicas academicistas, e incluso,
muchos de ellos ni siquiera asistieron a las clases que se impartian en

ellas®.

Ya desde la segunda mitad del siglo XIX, en Francia, se produce la aparicién
de numerosos estilos, en los que el tema, la forma y la técnica son diversos.
Los criticos e historiadores de arte les acufiaron términos como:
impresionismo, postimpresionismo, expresionismo, simbolismo, entre
muchos otros, que de alguna manera, identificaron lo que hoy conocemos
como ismos, o0 vanguardias artisticas. En el presente capitulo, analizaremos

solamente aquellos que tuvieron mayor influencia en el manejo del color.

Casi a finales del siglo XIX como lo mencioné anteriormente, se posiciona en
la sociedad artistica, el impresionismo - no muy bien recibido por muchos-.
Este movimiento “impresionista”, surge como reaccion al academicismo de
las artes. Se opone a los temas clasicos, y la estética determinada por la
Academia. Es muy frecuente aqui, la pintura al aire libre y los temas de la
vida cotidiana, pues el objetivo de los impresionistas era conseguir una

representacion del mundo espontanea y directa. También se tratd de
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expresar ideas literarias mediante asociaciones de formas y colores, pues
tenian especial interés en la luz natural, y los efectos que ésta produce en
los objetos. Con esto se da paso a una paleta de tonos claros y luminosos,
eliminando asi los sombrios y oscuros. Los colores eran aplicados a través
de pinceladas densas, casi a manera de pequefias manchas. El
impresionismo abrié paso a estilos mas expresivos que iran surgiendo poco
a poco, con el pasar del tiempo. En cuanto al color en el impresionismo,

Anthea Callen (1992) manifiesta:

“Los contrastes de colores y la yuxtaposicion de colores calientes y
frios servian también para evocar las formas sin recurrir al modelado
tonal convencional. Esto es posible porque los colores calientes
parecen acercarse, mientras que los frios parecen retroceder. En la
naturaleza, la luz amarilla y caliente encuentra su contraste en el
luminoso azul-violeta reflejado en las sombras. Asi, aunque los
colores tengan un tono equivalente, los contrastes entre calido y frio
pueden servir para describir formas o movimientos en el espacio... El
intenso estudio de los efectos de la luz natural hizo dudar a los
impresionistas de las teorias aceptadas sobre el “color local”. Se llama
asi al color “real” de los objetos —la hierba es verde y los limones
amarillos-, pero ellos observaron que el color local de todo objeto
aparece modificado por los colores reflejados de los demas objetos y

por la luz atmosférica. En lugar de pintar los colores que “sabian” que
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tenian los objetos, los impresionistas trataban de pintar solamente los

colores que veian...” (Callen, Anthea, 1992: 63)

El color empieza su revolucion como un elemento simbdlico en la obra de
arte, en donde el tema es un “pretexto” para el estudio del color y la luz,
pues un claro ejemplo de esto, es Degas, que con la ayuda del recurso
fotografico, pintaba bailarinas con el principal objetivo de estudiar la luz y la

variedad de colores reflejados en el ropaje de las mismas.

Algo que puedo mencionar también, es la incorporacion del lienzo como
soporte enriquecid muchisimo las obras, ya que se facilitd la venta y
preparacion del mismo y asi gracias a su textura e imprimacion, los artistas
podian conseguir colores interesantes y vivos con respecto a la pintura al

temple y los soportes de madera utilizados hasta ese entonces®".

El divisionismo o puntilismo que se manifestd seguidamente al
impresionismo, es muy importante también en lo que respecta a la utilizacion
del color, puesto que los artistas apegados a esta corriente, desarrollaron
una técnica un tanto mas objetiva que la del impresionismo en si, que se
definia por la aplicacién de pinceladas a manera de manchas. Aqui el artista
aplica el color en forma de puntos o golpes de pintura, que se constituye en
un punto que rompe totalmente la técnica tradicional de la aplicacion del

Oleo. En el divisionismo se trabaja con colores puros, que en conjunto crean
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la ilusion de un cuadro completo, con gamas diversas de color que

presentan una realidad reconocible®.

En un articulo que data de 1901, se afirmaba: “Nuestra época, que depende
de las formas del pasado mas que ninguna otra, ha producido un tipo de
pintura en la que el color es independiente” (Scheffler Karl, 1901, - apud: Gage, John,
2001:247). Esto es un indicativo de cédmo el color poco a poco va tomando

personalidad propia en la pintura, y se instala como un recurso expresivo.

A inicios del siglo XX, alrededor de 1905, durante el Salén de Otofio en
Paris, se da paso a una nueva corriente, que influira de manera relevante en
la aplicacion del color, el estilo y la técnica, y fue tal la impresion de los
espectadores y los circulos artisticos, que la critica al ver las obras
expuestas, las califica de “fieras salvajes” que presentaron una orgia de
colores puros. Los Fauves —fieras-, buscaban como objetivo primordial, la
expresividad subjetiva del color, sin importar si el resultado era un rostro azul
con luces naranjas y sombras grises. Al igual que la mayoria de movimientos
artisticos de la época, se presenta como un ataque al arte oficial en las
academias pero también como una reaccién en contra del impresionismo.
Los motivos trabajados por los fauvistas eran tradicionales: paisaje, retrato o
naturaleza muerta, y aunque se dio muchisima libertad a la aplicacion del
color, el tema seguia siendo legible ante los ojos del espectador. Era comun
entre los fauvistas e impresionistas trabajar el 6Oleo sobre el lienzo,

permitiendo que la preparacion blanca de la tela deje actuar la intensidad y
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vistosidad del color, que no se usaba con fines simbdlicos ni arbitrariamente
sino a través de exigencias pictoricas como la construccion del espacio,
teniendo claro que lo caracteristico del fauvismo es el color y no el volumen,
para el fauvista el objetivo primordial era usar los colores como vehiculos de
comunicacioén de la alegria de vivir. Muchas veces se aplican los colores
puros directamente en el lienzo, el artista no se preocupa mucho por

establecer gradaciones ni transiciones suaves entre tonalidades®:.

Amalia Martinez, en su libro Arte y arquitectura del siglo XX (2001)

manifiesta:

“El color no se emplea como herramienta puesta al servicio de la
mimesis, sino del artista que lo elige en funcibn de exigencias
expresivas y compositivas que €l mismo determina. En definitiva,
erigir el color en protagonista casi exclusivo de la obra supone afirmar
el caracter autonomo de la pintura y, al mismo tiempo, entronizar la
subjetividad del artista, Ultima responsable de las normas que rigen la
composicion cromatica. Mas el color fauvista no ocupa la tela de
forma azarosa sino en funciébn de sus propiedades estructurales;
existe en estas pinturas una arquitectura cromatica que ordena el
lienzo. Y es que el fauvismo encarna un nuevo concepto de armonia
basado en el equilibrio entre contrastes cromaticos, que explora la
oposicion entre colores complementarios, entre tonos frios y célidos,

oscuros o luminosos. Lejos de ser productos de la anarquia o el azar,
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las obras fauvistas muestran una nueva version de los conceptos
clasicos de belleza, armonia y equilibrio que emanan de las leyes de
organizacion interna del cuadro. Expresividad el color y orden
constructivo son los dos elementos sustanciales de la pintura fauvista,

intuicion y razon dejan de ser en ella valores irreconciliables” (Martinez,

Amalia, 2001: 12 y 13)

El expresionismo, también influye de manera directa en la aplicacion del
color, pues tiene mucho en comun con el fauvismo. En el expresionismo
aleman, se da rienda suelta a la cromatica con respecto al sentir del artista.
El expresionismo se genera con mucha fuerza en Alemania, y se caracteriza
por ser un movimiento marcado por pinturas que reflejan los sentimientos,
los estados del alma, los miedos, las fantasias y los suefios. Uno de los
maximos exponentes de esta corriente es Edvard Munch, que a través de un
lenguaje simbolico y colores violentos enmarca una realidad fisicamente
deformada. Los expresionistas también encontraron la fuerza expresiva que
buscaban en el arte de otras culturas. Las esculturas y méascaras de Africa y
Oceania, representaron para los artistas europeos una valiosa fuente de
inspiracion. Las formas en el expresionismo son relativamente sencillas,
deformadas y en ocasiones casi sin nada de perspectiva. Los colores son
brillantes y saturados, encerrados en un fuerte contorno®. En ocasiones se
pueden apreciar cuadros expresionistas muy coloridos, y esto se debe a la

intencién de los artistas de conceder al color relevancia emocional y
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composicional, creando en ocasiones obras solamente a base de colores,
como lo hacian los fauvistas. Para esta altura, segun lo manifesté Paul Klee,

“el arte no reproduce lo visible, sino que lo hace visible” (En Klee, Padl, 1920 -apud:

Gonzalez et al, 1999:361)

Ana Mercedes Gonzalez (2007) manifiesta con respecto al expresionismo
“...rechaza los temas impresionistas para entregarse a la expresion de
estados de &nimo intensamente subjetivos, con frecuencia morbosos vy
turbadores, que poseen la finalidad de explorar el mundo interior de la

conciencia humana’. (Gonzalez, Ana, 2007: 91)

Asi mismo, el suprematismo es un movimiento que aporta ampliamente a los
cambios que se producen en cuanto al manejo del color. Los suprematistas,
encabezados por Kasimir Malévich trabajaban sus cuadros con formas
geométricas simples, como el cuadrado, el triangulo, el circulo, la cruz, el
rectdngulo, y una reducida gama de colores, en blsqueda de plasmar en
armonias sencillas la expresion espiritual del ser humano, con esto
buscaban reflejar la esencia mistica del mundo y lo inexplicable, alejados de
lo material y lo 16gico®. Para Malévich, y en si para los suprematistas, el arte
no tenia por qué ser util socialmente, bastaba con que éste mantenga una
independencia intelectual que le permita concentrarse en la creacion, pues
en si, “Suprematismo” significaba para Malévich, la supremacia del
sentimiento puro en el arte, es decir de un sentimiento de no-objetividad, en

el sentido de querer liberar al arte de la monotonia real del mundo®. En
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algunos casos Malévich prescinde de la mayoria de colores y se queda con
uno, lo que nos lleva a otro plano en la aplicacion del color, siendo lo
primordial la intencionalidad del artista para trabajar simbolicamente con uno
o varios colores. Con esto el color se desvincula totalmente de la
representacion natural del entorno, y pasa a ser una herramienta necesaria

en la expresividad del artista, sin importar si éste cuenta una historia 0 no*’.

El impresionismo, fauvismo, cubismo, suprematismo y muchas otras
corrientes artisticas, dieron apertura a la aparicion de un arte totalmente
alejado de la representacion figurativa y la imitacion cromatica del entorno.
En el arte abstracto, los pintores, en lugar de examinar el mundo y espacio
visible, se introducen en los misterios de la mente inconsciente, y
experimentan con las reacciones que se obtienen frente a determinada
figura o color. Aqui, el color es un elemento de comunicacion intencional y
expresiva del artista. Algunos, utilizan mezcla de colores y texturas
considerablemente, pues los primeros pintores abstractos estaban muy
interesados en intensificar el caracter expresivo del color frente a sus

cualidades decorativas.*®

El color en el arte abstracto es utilizado en ocasiones de manera impulsiva y
espontanea, fruto de la fuerza creativa dominante, ante el andlisis formal
previo a la realizacion de una obra, resultando asi pinturas que no
determinan un lenguaje figurativo en las que la cromética se amplia

notablemente, pues el color no representa fielmente a la realidad observada

32



por el pintor del mundo real, sino que busca temas y universos que no

precisamente pueden ser observados de manera légica y racional.

En el arte abstracto, se deja de considerar la necesidad de la representacion
figurativa y se la sustituye por un lenguaje visual autbnomo elaborado a
partir de experiencias que exaltan la fuerza del color y desembocan en la

abstraccién informal o en la abstraccion geométrica®.

La abstraccion informal esta impregnada de sentimiento; Kandinsky, Klee, y
Delaunay son entre otros quienes trabajaron en este campo del abstracto.
Se busca despertar en el espectador reacciones sensoriales y muchas de
las obras tienen un caracter simbdlico, e incluso los cuadros presentan
realidades irreconocibles. La abstraccion informal esta cargada de libertad y
formas ritmicas que evocan movimiento, a diferencia de la abstracciéon
geométrica, que presenta gran influencia cubista y maneja formas mas
rigidas y simétricas, entre los abstracto geométricos, tenemos a Mondrian,

Rothko y Rodchenko®.

En el libro Historia del Arte Universal de Ana Preckler (2003), encontramos

en las fases de la abstraccion:

“La primera fase abarca desde 1910 a 1916, y comprende la abstraccion musicalista
expresionista manchista, en la que se buscan las relaciones entre colores,
composicion y musica, asi como la Abstraccion geométrica elemental y primigenia.
Se inicia con la primera acuarela abstracta de Kandinsky, en 1910, y se continGa

con una serie de pintores postcubistas, como Delaunay y Kupka, pintores érficos
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gue buscan una relacién entre pintura y musica, o como Léger, Picabia o Herbin, en
algunas de sus facetas artisticas. En esta primera fase entran también el
Suprematismo, creado por Malevitch en 1915 que son artes abstractas de
naturaleza geométrica. La segunda fase se inicia en 1917, con los constructivistas
rusos y los holandeses, a los que acompafiaran los constructivistas de la Bauhaus,
Kandinsky, Klee, Albers [...] La tercera fase comienza al finalizar la Segunda Guerra
Mundial, en 1945, y continla hasta finales de siglo; pertenece por tanto a su
segunda mitad y tendrd su escenario principal ademas de en Europa, en

Norteamérica.

El arte abstracto, no figurativo o no objetivo, tendra por tanto, dos estilos o formas
de manifestarse antagonicos en toda su duracion: la forma expresionista que cultiva
la mancha y el color, la libre expresion, subjetividad y espontaneidad, la
composicién impulsiva y cadtica, informal que tiene su ascendiente en Kandinsky de
donde derivan e Expresionismo Abstracto, el Informalismo [...] y la forma
geomeétrica, en la que domina la construccién geométrica, de concepcion universal y
objetiva, que tiene su foco inicial primero en el citado Suprematismo de Malevitch.”

(Preckler, Ana Maria, 2003: 170)



CAPITULO II

 — - ——

2. Criterios para el analisis de la obra de

Kandinsky, Miro y Kahlo.

35



2.1.Seleccion de los artistas y sus obras.

El arte esta totalmente influenciado por el entorno que lo rodea. Los
acontecimientos sociales, la personalidad del artista, las preferencias
elitistas, y todos los factores que impliquen un impacto directo o indirecto al
ser humano, como aquellos que analizamos en el capitulo anterior, siempre
se manifestardn de una u otra manera en la obra de un periodo o grupo

artistico determinado.

Los sentidos son una herramienta para el conocimiento del mundo, aunque
la interpretacion fisica de lo material no lo es todo. La pintura se ha
desarrollado como una herramienta de expresion frente a la realidad que se
presenta de distintas maneras, pues ha documentado situaciones,
tradiciones, sucesos, escenarios y costumbres que nos han permitido
conocer graficamente lo que hoy consideramos parte de nuestra historia.
Pero también ha explorado el terreno subjetivo de la representacion
inmaterial. La representacion de la realidad emocional del artista, es algo
gque me identifica mucho, y la relacibn de esta emotividad con los
acontecimientos vividos es lo que me ha llevado a la seleccion de tres
artistas como pilares de andlisis en el desarrollo del color en la presente
investigacién, principalmente en lo que corresponde a la elaboracion de su

obra, y son: Wassily Kandinsky, Joan Mir¢, y Frida Kahlo.
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Cada uno de estos pintores ha generado arte gracias a la sensibilidad que
les permite relacionarse con el plano subjetivo de su entorno. Kandinsky lo
hace a través de los sentidos, Mir6 a través de sus suefios, y Frida Kahlo, a
través de una profunda autoexploracion de su realidad interna y externa,
todos bajo un parametro comun: la interioridad del ser humano. Los tres, a
su manera describen realidades propias y ajenas que constituyen puntos

importantes y de ruptura en la pintura.

En el transcurso de la historia del arte, han habido artistas que nos han
dejado una riqueza incomparable en lo que respecta a técnica, utilizacién de
materiales y aplicacibn cromatica. Pero creo que mas alla de la
representacion pictérica de una realidad tan parecida a la visible, esta la
capacidad de recrear realidades invisibles que permiten la observacion de
los mundos y episodios de fantasia que nos regalan la creatividad de los

pintores.

Kandinsky por su parte, considerado “el pintor del arte abstracto”, explor6 de
manera muy amplia el terreno de lo inmaterial, para plasmarlo en su obra.
En él, se presenta una relacién muy estrecha entre lo fisico y lo espiritual®. El
sentia los colores, y disfrutaba de una manera muy personal su obra. Segun
Kandinsky: “En general, el color es un medio para sensibilizar directamente
al espiritu. El color es la tecla. El ojo es el matrtillo. ElI alma es el piano. El

artista es la mano que, con una u otra tecla hace vibrar el espiritu del ser
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humano. Aquello que nace de una necesidad interior y espiritual, es bonito.

Es bello, si es hermoso interiormente”. (Kandinsky — apud: Diichting H, 1999: 7).

Esto nos da una pequefia pauta de la percepcion que tenia Kandinsky con
respecto a la relacion entre la “necesidad espiritual” y el arte. En Kandinsky,
el color, dentro de la evolucion de su obra, se posiciona como un vehiculo de
expresion. Esto se evidencia debido a la creencia del pintor en una realidad
espiritual que se presenta mas alla de lo material. Kandinsky creia en lo que
determinaba la Teosofia, que entre otras cosas, basa su doctrina en la
creencia de una realidad esencial oculta tras las apariencias®. La pintura,
alimentaba la espiritualidad de Kandinsky, y esto provoca que el color se
desempefie como un lenguaje en su arte, cargado de propiedades
emocionales, que le llevaron a expresarse siguiendo sus impulsos sensibles.
Personalmente creo que la obra de Kandinsky, esta cargada de elementos
ocultos que inicialmente pudieron ser entendidos Unicamente por él, pero
gue con el paso del tiempo, se convirtieron en parte de la expresion
universal, de la manera en cémo ven el mundo algunos creyentes de lo
invisible. Ademas, la obra de Kandinsky marca una diferencia grande en la
historia del arte y las maneras de concebirlo, pues apartandose de la
figuracién légica, consigue con sus cuadros, adentrarnos en un mundo
fantastico. Sus obras no necesitan insinuar el tema para envolvernos en su
color e inusual realidad. Creo que Kandinsky era un “necesitado del arte”,
pues mas alla de ser su ocupacion, el pintor necesitaba desahogar su sentir

en algo tan maravilloso como la pintura.
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La relacién musica - pintura en la obra de Kandinsky, se manifiesta a través
de colores, ritmo y movimiento en sus composiciones. Personalmente, creo
que la dualidad musica-pintura, es légica de encontrar, en el vaivén de la
armonia y el ritmo de las formas, en los sonidos infinitos que se manifiestan
a través de colores que no precisamente se encierran en formas
preconcebidas por la naturaleza y la experiencia. Un aspecto de Kandinsky
que me maravilla, es la presencia de la sinestesia® en el artista, pues al
parecer, podia experimentar una conjugacion sensorial que le permitia oler,

o saborear lo visible, y viceversa. -Asi, “Un sinestésico puede, por ejemplo, oir

colores, ver sonidos, y percibir sensaciones gustativas al tocar un objeto con una textura

determinada. No es que lo asocie o tenga la sensacion de sentirlo: lo siente realmente.”

(http://es.wikipedia.org/wiki/Sinestesia)-. Pues segun el pintor, uno de los acontecimientos

que marcaron su condicion artistica, fue la 6pera de Wagner que presencio
en el Teatro de Moscu, en donde, mientras la escuchaba: “podia ver todos
aguellos colores en mi mente, desfilaban ante mis ojos. Salvajes,

maravillosas lineas que se dibujaban ante mi”. (Kandinsky — apud: Diichting H., 1999:

10).

Asi podemos notar, como los sonidos se manifiestan en Kandinsky no
solamente como impresiones sonoras, Sino como algo visible,
especificamente colores, que podian ser disfrutados de una manera unica,
gracias a sus sentidos. Kandinsky prefirid el color casi siempre. Sus cuadros
son explosiones cromaticas que nos presentan la posibilidad de

experimentar nuevas sensaciones ante una pintura.
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Miré por otra parte, es un artista que le da rienda suelta a la fantasia y la
expresividad a través de la representacion de mundos ilusorios. Al igual que
Kandinsky, transforma la realidad en algo tan propio, que sus cuadros en
muchas ocasiones presentan episodios y personajes inusuales que nos
dejan con cierta extrafieza. Mir6 se consideraba surrealista, pues su
inspiracion venia de los suefios, de alucinaciones provocadas, y también de
la realidad subjetiva que lo rodeaba. También amaba la poesia, y muchas de
sus obras, hacen referencia a determinados poemas o escritos. El arte de
Miré es fresco, libre y dificil de confundir. Me divierte mucho la idea de
encontrarme en cada cuadro, -de la etapa madura de su obra- con
personajes extrafios y caracteristicos, que parecen haber sido dibujados por
un nifio. Los colores que utiliza son variados, y presentan contrastes
agradables. Mir6 presenta un arte ingenuo, en ocasiones cargado de
elementos sexuales, que de una u otra manera, insinlan su personalidad.
Pienso que cada artista da un aporte con su obra, cualquiera que esta sea,
pero Mird, tiene la capacidad de mostrarnos una realidad inimaginable para
muchos. Si él no hubiese pintado, habriamos perdido la oportunidad de
observar infinidad de realidades representadas en sus obras. Me gusta el
desorden aparente que se aprecia en algunas de sus composiciones, y los
recursos tipograficos que incluye en varios cuadros, porque son un recurso
expresivo que dan la idea del impulso creativo del pintor. En Mird, la realidad
consciente de la apreciacién del mundo se ve sustituida por la expresion de

lo mas intimo de sus pensamientos y experiencias.
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Personalmente, encuentro mas valor expresivo en aquello representado a
partir de una experiencia emocional, que de una representacion figurativa de
la realidad que observamos de la naturaleza o de lo material, desde luego
sin desmerecer el valor de la técnica, que ha permitido a los artistas eliminar
casi por completo los limites de la representacién de imagenes en la pintura,
frente a la fotografia, como el hiperrealismo por ejemplo. En Miro,
particularmente, los colores tienen una significacidon especial, que se
relaciona intimamente con sus experiencias sensoriales y emocionales; en
él, el color no es un fendbmeno fisico determinado por la luz reflejada en la
naturaleza, sino que se convierte en la puerta de entrada al territorio de la
experiencia subjetiva y la expresién profunda. Miré traduce su realidad en
episodios oniricos, espirituales y poco convencionales, algo caracteristico

del surrealismo®”.

Frida Kahlo, es una mujer controversial, que ha llamado mi atencién por la
forma en que utilizé al arte como elemento comunicativo, para “sobrevivir’ la
realidad que vivio a lo largo de etapas duras y conflictivas en su vida. Frida
era una mujer de caracter libre y espontaneo, y eso se manifiesta en su
pintura. Muchos la consideraron surrealista, pero al parecer ella siempre
discrepo con tal adjetivacion de su arte. Tenia una manera muy particular de
expresar sus vivencias. En sus cuadros a veces se observan escenas un
poco fantasiosas, que nos hacen pensar en una realidad ficticia, mientras

gue para Frida, esa era una realidad verdadera que experimentaba en todos
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los sentidos. La relacion entre lo manifestado a través de sus cuadros y sus
experiencias es muy estrecha. Para Frida, el motivo principal de sus cuadros
era ella misma. En sus largos periodos de reposo tras haber sufrido un
accidente que la marcaria para toda su vida, Frida contemplaba su imagen
en un espejo que su madre colocdé sobre su cama, para que “no se
aburriese” y tuviera algo que mirar mientras estaba recostada. Esta imagen
que Frida vislumbraba de su “otra Frida” como le llamaba, influyd
grandemente en su iniciativa por el arte, esto desemboca en la pintura de
muchisimos autorretratos, pues con esto inicid su pintura, ya que no tenia
mejor motivo enfrente para pintar que su propia imagen en el espejo’. La
“espiritualidad” en la obra de Frida es muy profunda, y aunque es muy
frecuente encontrarnos con variedad de metaforas en sus cuadros, el
mensaje o la historia contada por los mismos es legible: una mujer con su
identidad muy arraigada en su filosofia y costumbres, que a través del color
concreta una expresividad muy propia. En uno de los fragmentos de su
diario, escribe especificamente el significado personal de los colores, en su
obra y en su vida. En Frida, los colores a mas de un elemento cromatico,
constituyen una herramienta expresiva que se definen en composiciones

especiales (véase p. 93 de este trabajo).

El color despierta la pasién de la expresividad emocional, y en los tres
artistas analizados hemos encontrado esto de una u otra forma. Seres
humanos, que mas alla del gusto por la pintura, se han atrevido a “sentir a

sus anchas”, y lo han manifestado a través del arte. El entendimiento de sus
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obras es un poco complejo, no todas las personas que observen su arte van
a gustar de ellas o a encontrarles sentido alguno. Estos pintores traducen su
realidad en episodios subjetivos y poco convencionales. Comparten la
creencia en el mas alla y la interioridad del espiritu, que sobrepasa el limite
material de la realidad percibida. El color aqui, es mas que luz reflejada y
asimilada por nuestros sentidos, es un elemento cargado de expresion que

se convierte en el lenguaje del artista.
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2.2.Contexto histoérico de los artistas seleccionados.

KANDINSKY .

Kandinsky es un artista que hasta cierto punto, revoluciona el concepto del

arte dentro de las manifestaciones tradicionales del mismo, en lo que
respecta a tematica, técnica, color y forma. Este pintor ruso, es considerado
el precursor del arte abstracto, y sus obras constituyen elementos vivientes

cargados de energia que cuentan historias diversas a quien las observa®.

Wassily Kandinsky nace en Moscu, en diciembre de 1866, en una época de
prosperidad econdmica y cultural. Como unico hijo, disfruté mucho del carifio
de sus padres y de numerosos viajes que con el tiempo crearian
impresiones imborrables que luego plasmara en sus pinturas, pues siempre
manifestd un especial amor hacia Moscu, su ciudad natal, la misma que

pintar& en muchos de sus cuadros’.

El paisaje y la belleza de la naturaleza siempre inspiraron a Kandinsky.
Desde nifio, cuando viaja a Italia a la edad de tres afos, recuerda con
claridad en sus apuntes aquellos colores intensos que le sirvieron de

inspiracién: “intenso verde claro, blanco, rojo carmin, negro y amarillo ocre”.

Kandinsky, [http://www.solesdigital.com.ar/artesvisuales/EspecialKandinsky-Capl.htm]
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Ademas, los cuentos y las historias fantasticas dejaron una huella muy
amplia en el pintor. Cuando nifio, su tia le leia muchos cuentos y poesia, lo
gue hacia volar su imaginacién a mundos en donde la fantasia se aduefia de
sus sentidos. También, la pasién que tenia por la musica, despertara una
relacion entre color y sonido que se manifestara posteriormente en sus
pinturas, pues a corta edad aprendio a tocar el piano y el violonchelo, lo que

nos da la idea de la relacion de Kandinsky con la musica desde pequefio®.

A la edad de veinte afios, ingresa a la Universidad de Moscu a estudiar
Derecho, siendo de especial interés el Derecho Agrario. Gracias a las
numerosas investigaciones que debia realizar Kandinsky en esta materia,
viaja por muchos lugares, registrando el paisaje y tradiciones de las culturas
campesinas rusas. Esto influira grandemente en su percepcién acerca del
mundo, pues la variedad de colores que veia en el paisaje y el ropaje de los
campesinos, le daban la idea de que estaba sumergido en un cuadro

inmenso que invadia sus sentidos®.

Por lo visto, Kandinsky siempre se sinti6 cercano al arte, y aunque sus
estudios iniciales se orientaron hacia algo mas cientifico y técnico, fueron
dos los acontecimientos que marcaron su decision de dedicarse a éste. Uno
de ellos fue la exposicion de los Impresionistas franceses en Moscu en 1895,
en donde observo el cuadro de Monet “Montén de Heno” (Fig. 6), y analizaba
la posibilidad de prescindir de la forma légica en el arte’®, en su escrito

Mirada Retrospectiva (1913) describe este momento:
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“Hasta entonces so6lo conocia el arte realista. (...) De pronto,
por primera vez, vi un cuadro. El catalogo decia que se trataba
de un montén de heno, pero no consegui reconocerlo. Esta
incapacidad de reconocer el motivo me turboé (...) Senti
confusamente que en este cuadro faltaba el objeto”

Bonell, Carmen, 1997: 11

Fig. 6
Monet, Claude, El Montén de Heno
Fuente: http://www.artelista.com/976-claude-monet-7048-el-monton-de-heno.html

Por otra parte, la segunda experiencia que definid su incursion en el arte se
manifiesta mientras el pintor presenciaba una épera de Wagner “Lohengrin”,

pues fue cuando a través de la musica descubrié la sinestesia™.

“Tuve que reconocer que el arte en general era mucho mas poderoso
de lo que me parecia, que por otra parte, poseia y podia desarrollar
las mismas fuerzas que la musica. Si la muasica no utiliza sonidos

reales de la naturaleza como el viento en las hojas, el murmullo de los
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rios o el canto de los pajaros, ¢por qué no habria de hacer él lo
mismo con la pintura? Mdsica en los lienzos, vida interior expresada

en colores y formas.”

Hernandez, 2008:15 — (apud: [http://www.scribd.com/doc/16225120/Kandinsky])

La relacion “real” para Kandinsky entre musica y sonidos fue decisiva en
despertar aun mas, su sensibilidad artistica, y con esto decide a la edad de

treinta aflos aproximadamente, dedicarse al arte.

La obra de Kandinsky es muy amplia, y experimenta numerosas variaciones:

“1) modernista (1896-1906); 2) fauve (1906-1910), entendiendo este
concepto en una acepcidn sometida a la personalidad del ruso, tan distinta
de los franceses como del expresionismo germanico; 3) abstracta irruptiva,
informal (1910-1921); 4) de transicion de este estilo al siguiente (1921-1924);
5) abstraccion geométrica, aunque imbuida de libertad (1924-1934); y 6)
formas inventadas, complejas (1934-1944), por lo comuUn no aplicadas
directamente sobre el fondo, sino sobre grandes manchas dispuestas en el.
Estas formas no pueden relacionarse con cosas tan distintas como la
microbiologia o ciertos esquemas del “arte de las estepas®® (Fig. 7) de la

Rusia primitiva” (Cfr. Cirlot, Juan 1972: 341)
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Fig. 7
Especie de rython —vaso ritual- confeccionado en cerdmica cocida tipico de la cultura Marlik, en la que
se encuentran vestigios del arte de las estepas.
Fuente: http://es.wikipedia.org/wiki/Archivo:Bos_Marlik.jpg

Habiendo decidido entrar en el camino de la pintura, Kandinsky viaja a
Munich, el centro artistico aleméan en ese entonces. En su estancia alli,
conoce a muchos artistas, entre ellos Paul Klee con quien mantuvo una
buena amistad. Ademas, se interesa por las propuestas del Jugendstil —

movimiento moderno aleman-.

Kandinsky se forma como la mayoria de pintores. Mas alla del gusto por el
arte, necesitaba seguir parametros que le llevaran a conseguir un buen
dibujo y el dominio de la cromatica para crear composiciones armonicas. Al
ser un estudiante primerizo, debia trabajar primordialmente con paisajes y
colores mas que con formas anatdbmicas -que por cierto no eran de su
agrado-, ya que estaba convencido de que la anatomia y el arte son dos
cosas totalmente distintas, y desde siempre se sinti6 mucho mas seguro y a
gusto en el campo del color que en el de las formas. Las ensefianzas de
Anton Azbé, que era su maestro en esa e€poca, se manifiestan en el estilo
impresionista de sus primeros cuadros, pues utilizaba el divisionismo en sus

pinturas, basado en la yuxtaposicion de colores puros y pinceladas pastosas
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como se puede apreciar en su cuadro Sillones de Playa en Holanda®® (Fig.

8).

Fig. 8
Sillones de Playa en Holanda, 1904, Oleo sobre cartén
Fuente: http://www.epdlp.com/cuadro.php?id=522

Casi siempre, sus obras terminaban siendo un conjunto de colores en los
que se denota claramente la influencia del impresionismo vy
postimpresionismo (Fig. 9), por eso, incluso sus compafieros lo llamaban
“colorista” o “paisajista”, y eso le molestaba un poco, pues en esa época
esos calificativos se aplicaban a pintores mediocres sin capacidad de
dibujar**. Luego de su aprendizaje con Azbé, tomo clases con Franz Von
Stuck, que en ese entonces era considerado uno de los mejores dibujantes

de Alemania.
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Fig. 9
Pareja a caballo, 1906, Oleo sobre lienzo
Fuente: Diichting H., 1999: 6

Su inspiracién en este primer periodo es el paisaje, especialmente el de
Moscu —su tierra natal-, y ya sea en Munich, o en cualquier otro lugar que
estaba, Kandinsky se sentia enormemente atraido por los colores, sonidos y
sobre todo en los detalles que percibia de su alrededor que se presentaban
como explosiones de color que lo invitan a moverse dentro de ellos como si

estuviese inmerso en un cuadro gigantesco:

“Cobraron vida aquellos cuentos alemanes que a menudo habia
escuchado siendo nifo... El tranvia azul se deslizaba por las calles

como si fuera un aire fantastico que favoreciera la respiracién y
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provocara la alegria. Los buzones amarillos cantaban desde las
esquinas igual que los canarios. Yo saludaba al letrero “Molino
artistico” y me sentia en una ciudad del arte que para mi era la misma
gue la ciudad de los cuentos. Todos los cuadros medievales que pinté

después, tuvieron su origen aquellas impresiones”. (Kandinsky — apud:

Diichting H., 1999: 20)

Por el lado de Kandinsky, la constante blusqueda de una esencia verdadera
en sus pinturas lo lleva a relacionarse de manera mas cercana con la
tematica, forma y color de sus cuadros, creando una analogia entre sus
vivencias y lo manifestado en su obra. Durante su carrera, formé parte de
algunos grupos y asociaciones de arte, beneficiAndose de la experiencia
colectiva y las ideas filoséficas de éstos. En 1901 se une al grupo “Falange”,
que trataba de introducir las vanguardias francesas en el ambiente de
Munich, en este grupo permanecié dos afos, viajando, pintando, y
escribiendo sobre sus vivencias y conclusiones con respecto a la pintura.
Los cuadros de este periodo son paisajes trabajados con espatula, al
principio sombrios, pero luego manifiestan la presencia de colores
luminosos, con fuertes contrastes cromaticos, casi fauves, y siempre en
relacion a su estado de animo (Fig. 10). La aplicacion del 6leo en estos
cuadros se hace con pinceladas pastosas y los elementos figurativos estan
simplificados y muy estilizados, lo que advierte ya su inclinacion por la
sintesis y abstraccion de formas, bajo una composiciébn muy estudiada. En

este periodo, el artista tiende a la experimentacién técnica, se intereso por el
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uso del temple sobre un papel oscuro, para dar la impresion de superficie
transparente iluminada desde atras™. En esta etapa, Kandinsky obtuvo
muchas criticas negativas con respecto a su arte, solamente algunos de sus

amigos elogiaban su trabajo.

Fig. 10
Munich-Schwabing con la iglesia de Sta. Ursula, 1908, Oleo sobre cartén
Fuente: Diichting H, 1999: 12

Alrededor de 1909 Kandinsky es elegido presidente de la NKVM, siglas en
aleman de la Nueva Asociacion de Artistas de Munich, y realiza varias
exposiciones, sus cuadros denotan muchisimo color, y realiza algunas series

de cuadros de jinetes en combate (Fig. 11).
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Fig. 11
Cuadro sobre vidrio con sol, 1910, Cuadro sobre vidrio
Fuente: http://dsdmonal.blogspot.com/2007/08/vassily-kandinsky-mis-pintores-v.html

Ya con cierta experiencia en el campo de la pintura, y aunque su
reconocimiento publico era escaso, Kandinsky analiza el alcance del color y
la forma, e indaga en la relacion de ambos en la “espiritualidad” del ser
humano. El pintor ya con mayor experiencia, otorga mas libertad a sus
composiciones en cuanto a color y a forma. Parte de esto lleva a Kandinsky
a la conclusion de que el objeto no es indispensable en la pintura, y esto se
vio aun mas reforzado por las convicciones de Wilhelm Worringer en su
disertacion “Abstracciéon e Intuicion” 1907, que hacian alusién a la

desaparicién del objeto figurativo en el arte®®.

Hasta aqui, Kandinsky ya habia realizado varias pinturas, xilografias y
vitrales en los que sintetiza la forma y casi suprime el objeto. A esta
experiencia, se suma su estancia en la Sociedad Teosofica, con la que

compartia ideas y argumentos sobre la energia, la religion y la vida espiritual
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del ser humano. La musica influye en sus pinturas con mucha mas fuerza, y
Kandinsky poco a poco va introduciéndose mas en la abstraccion, tanto asi,
qgue la gente de Munich, especulaba que el artista necesitaria algo mas que
simple inspiracion para pintar lo que pintaba, y se lo asociaba
frecuentemente con el consumo de estupefacientes y alucinégenos. Pero
Kandinsky, a diferencia de éstos, pensaba en una curacién a través del arte
cargado de espiritualidad. Incluso llega a representar las formas de sus
cuadros con una especie de “aura” con la finalidad de proyectar

gréficamente la energia de los elementos®’.

Y es asi, como el pintor poco a poco se va introduciendo en el camino de la
abstraccion. De este periodo data su primera obra abstracta “Primera
Acuarela Abstracta” (p.110), sus pinturas extraian formas y escenarios de la
realidad y se manifestaban en episodios amorfos y sin sentido aparente. En
este cuadro predominan los colores rojo y azul. Kandinsky no aplica la ley de
contraste simultaneo, sino la comprueba. Se vale de dos colores y las utiliza
como fuerzas o impulsos, que se interrelacionan entre si para limitarse o
impulsarse mutuamente®®,

Posteriormente, Kandinsky, en su relato autobiografico “Mirada
retrospectiva” (1913), manifiesta cual fue el episodio decisivo que le permitié

descubrir la “no figuracién” por casualidad:

“Una tarde, al volver a su estudio encontré6 sobre su caballete un

cuadro que le parecié de una extraordinaria belleza sin advertir, en un

54



primer momento de asombro, que se trataba de una de sus propias
telas que en posicion invertida, perdia su sentido figurativo y se
mostraba como simple superficie coloreada. Una cosa se me hizo
manifiesta: que la objetividad, la descripcion de objetos, no era

necesaria en mis pinturas y, en realidad, las perjudicaba.” (Martinez,

Amalia, 2000:45)

Esto cambia su objetivo en la pintura, y lo introduce en una “necesidad
interior”, convenciéndose de que al suprimir las figuras de las cosas, se

hallaba mas cerca del corazén de la naturaleza.

En 1911, se retira de la NKVM y forma junto a Franz Marc el movimiento
“‘Blaue Reiter” el Jinete Azul. Aqui, Kandinsky libera sus ideas y conceptos
sobre el arte, pues en esta etapa se dedica a materializar sus propias
determinaciones, lo mismo que se refleja en las marcadas diferencias entre
las obras de Kandinsky y los integrantes del grupo, pues todos los miembros
mantenian diferentes estilos, y de hecho la idea de la agrupaciéon, era
mostrar las multiples formas en las que el artista puede expresarse,
manteniendo la filosofia de conseguir una curacién a través del arte, un arte
nuevo, limpio, espiritual y trascendente que surge de la expresion profunda.
En sus cuadros el color es arbitrario y la composicién confusa, por lo que el
tema es casi imposible de distinguir. La linea es muy utilizada, ya sea como

elemento independiente o como limite del color.
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En 1911 también redacta “De lo espiritual en el arte”, su primera obra tedrica
completa, en la que analiza la posibilidad de un arte no figurativo cargado de
energia que trata de crear emociones mediante el color y la forma utilizados
por el artista. En éste, también se explica la funcion del arte segun
Kandinsky, y también estudia cémo el hombre esta atrapado en una
concepcion materialista - positivista del mundo que lo angustia, por lo que
debe adoptar una nueva actitud que lo libere de ese encierro. Esto repercute
ampliamente también en su produccion pictérica, puesto que el motivo
figurativo en las obras del pintor cada vez es mas confuso, y las formas se
van desvaneciendo cada vez con mas fuerza. En este libro, el pintor analiza
también el impacto de los colores en el espectador, pues consideraba al
color como un elemento vivo, cargado de fuerza expresiva y con

caracteristicas propias que lo definen®®.

Una vez el pintor se encuentra en terreno subjetivo en el arte, su inspiracion
se vuelca en lo abstracto, llenando de gran contenido emocional a sus
cuadros, que frecuentemente partian de estudios y bocetos previos, a través
de los cuales llegaba a lo deseado. El mismo dividié a sus cuadros en tres

categorias que utilizaba segun la estructura y complejidad de las obras, asi:

“1° la impresion directa de la naturaleza externa, expresada de

manera gréafico-pictérica. Llamo a estos cuadros impresiones;

56



2° la expresion principalmente inconsciente, generalmente subita, de
procesos de caracter interno, es decir, impresion de la naturaleza
interna. Estos cuadros son improvisaciones;

3° la expresion de tipo parecido, pero creada con extraordinaria
lentitud y que analizo y elaboro larga y pacientemente después del
primer esbozo. A este tipo de cuadro lo llamo composicion. Sus
factores determinantes son: la razén, la conciencia, la intencion y la

finalidad.” (kandinsky, W, 1979: 118 y 119)

Fig. 12
Improvisacién Sofiadora, 1913
Oleo sobre lienzo
Fuente:
http://1.bp.blogspot.com/ S5zF7Y{KohU/SFFILMHNCGI/AAAAAAAABbM/TSbd1Vhp3dQ/s1600-

h/08014 wassily kandinsky.jpg

Al estallar la Primera Guerra Mundial en 1914, el pintor se ve forzado a
regresar a MoscU, y entabla amistad con varios artistas de la vanguardia
rusa, entre ellos: Lissitzki, Malévich y Rodchenko, y esto influye también en
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su obra, manifestandose a través de la utilizaciéon de figuras geométricas
caracteristicas de los suprematistas y constructivistas. Kandinsky toma su
arte como un remedio para una época “enferma”, cargada de caos y

muerte?°,

El pintor no encajaba del todo con las nuevas vanguardias rusas, sus
cuadros presentan composiciones abstractas igualmente, menos organicas,
y mas geométricas, pero sin perder la profunda expresividad que los

caracterizan.

En Moscl, Kandinsky optdé por la ensefianza artistica, participando en
algunos proyectos pedagdgicos, que no tuvieron la acogida que esperaba,
pues nadie tomaba muy en cuenta, sus doctrinas teosoficas, y las
determinaciones de que en el estudio del color también es necesario tener
en cuenta el campo energético y emocional, por lo que abandonara pronto
tales proyectos. Mas alla de los estragos de la guerra, la falta de material
para pintar y el impacto psicolégico del ambiente de violencia en las
sociedades, la etapa de Kandinsky en Rusia no fue fructifera, por lo que

decide regresar a Alemania?.

Tras instalarse en Alemania, Kandinsky forma parte de La Bauhaus, que era
una Escuela Superior de Arte, fundada por el arquitecto Walter Gropius, bajo
la finalidad de unir en un mismo centro las artes libres, para que arquitectura,

pintura y escultura trabajen juntas. A Kandinsky se le ofrecié el cargo de
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docente en el taller de pintura mural, pero también impartié clases sobre la
forma y el color. En este lapso, el estilo de Kandinsky sufre algunas
transformaciones, sus cuadros son mas frios y disonantes a diferencia de la
obra multicolor producida en Munich y Moscu, desarrollando un vocabulario
mas ordenado y logico. Se interesa por el estudio formal de la composicion,
linea, forma y color son parte de sus principales motivos de investigacion, y
en lo que respecta al color, el pintor retoma aspectos de la teoria de Goethe,
y establece tres antinomias: rojo-azul, blanco-negro y verde-rojo,
investigando de manera especial la triada: amarillo azul y rojo. Elabora
composiciones con predominio de figuras geométricas, en especial del

circulo, que era utilizado como un simbolo de la perfeccion y lo césmico.

“El circulo, del que tanto me sirvo en los ultimos tiempos, no puede ser
calificado sino de romantico. ElI romanticismo es de hecho profundo,
hermoso, trascendente y nos hace felices. Es un trozo de hielo en el que
arde una llama. Si los hombres s6lo pueden sentir hielo y no llama, tanto

peor para ellos...” (Cubas, Maria Teresa, http://www.monografias.com/trabajos901/kandinski-

creador-arte-abstracto/kandinski-creador-arte-abstracto.shtml)

En sus estudios de esta época, partia de la linea recta y pasaba a los planos
basicos, triAngulo, cuadrado y circulo, a las que relacionaba con los colores

amarillo rojo y azul.
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Su estancia en la Bauhaus también lleva a Kandinsky a pensar en la relacion
entre color y forma. Trataba de comprobar una idea que en ese entonces era
muy discutida, y determinaba que en la pintura y en la musica existe una
especie de fundamento matematico cientifico, por lo que en la pintura se
podian descifrar matematicamente todos los problemas técnicos y artisticos,
como los efectos cromaticos de contrastes, las disonancias y relaciones
cuantitativas, entre otros, que la relacionan directamente con la musica.
Todos sus estudios se reflejan en sus cuadros, y en el tratado que escribié

en 1926 “Punto y linea sobre el plano™®.

Fig. 13 )
Amarillo-Rojo-Azul, 1925, Oleo sobre lienzo
Fuente: Dichting H., 1999: 75

Alrededor de 1930, la Bauhaus se convirti6 en una escuela puramente de
arquitectura y Kandinsky se fue alejando poco a poco de la ensefianza alli.
Luego de esto, se traslada a Paris, y pese a su fama internacional, es

recibido friamente por el circulo artistico. En este periodo en Paris,
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Kandinsky empieza a combinar muchos colores con efectos trasparentes,
distanciandose poco a poco de las formas geométricas. Muchos lo
catalogaron como surrealista abstracto o pintor geométrico, pero él
consideraba que hacia un “arte concreto”: ...Ia pintura abstracta crea, junto al
mundo "real”, un mundo nuevo que exteriormente no tiene nada que ver con

la "realidad”. Kandinsky. —apud: (Cubas, Maria Teresa,

http://www.monografias.com/trabajos901/kandinski-creador-arte-abstracto/kandinski-creador-arte-

abstracto.shtml)

En 1937, Kandinsky fue considerado “artista degenerado” en Alemania, junto
a Picasso, Chagall, Ernst, Klee, y muchos otros mas, ya que el régimen nazi
acufié tal calificativo para el arte moderno, y todo lo que se aleje del
tradicionalismo y clasicismo, pues el arte en ese momento era utilizado para
la consolidacion del régimen aleman y el sometimiento de las masas. Hitler
consideraba que este tipo de arte no transmitia los ideales del nazismo, y
que dichas obras eran fruto de una fantasia enfermiza. A estos artistas
“‘degenerados”, se les sancionaba confiscandoles las obras, torturandolos,

sacandolos de sus cargos y echandolos de Alemania?.

A pesar de su avanzada arteriosclerosis, Kandinsky siguio pintando hasta

su muerte, el 13 de diciembre de 1944.
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% /
La pintura de Miré tiene la capacidad de transportarnos a mundos de
fantasia, caos, alegria e ingenuidad. La cromética de su produccion artistica
es muy amplia, partiendo del hecho que Mir6 utilizaba con frecuencia los

colores en relacibn a su estado animico y al mundo que en ocasiones

habitaba Unicamente en imagenes mentales.

Joan Mird, nacio en Barcelona, en 1893. Se desenvuelve en medio de una
generacion de artistas que heredo el legado de los ismos del siglo XIX, en
donde la representacion de objetos reconocibles ya estaba relegada por un
arte mas libre, que se desprende de la tradicion técnica y los esquemas de
antafio. El dadaismo habia eliminado el concepto tradicional de arte, el
cubismo fragmento la realidad objetiva, y los fauvistas habian revolucionado
ya el color. Los artistas de la época estaban en busqueda de una identidad

propia, que luego se reflejaria en sus obras.

La familia de Mir6 estaba llena de artesanos, se podria decir. Su padre era
orfebre y relojero, y sus abuelos fueron herrero y carpintero. Esto marcéo una
tradicion en el trabajo manual en la familia de Mir6. Cuando éstos se
enteraron del interés de su hijo por el arte, inicialmente se opusieron
sobremanera, pues veian la pintura como el “camino equivocado”, pero poco

a poco y con el tiempo lo aceptaron®.
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Mir6 se consider6 siempre catalan, no espafol, pese a que Cataluia
pertenece a Espafia, es una comunidad autbnoma, y Mird tenia eso muy
claro. Desde pequefio fue un niflo muy sensible, aunque un poco
introvertido. A los 7 aflos tomo clases de dibujo, y esto fue una inspiracion
para sus ansias de posteriormente desarrollar una carrera artistica. Viajaba
mucho dentro de su provincia, el paisaje, el ambiente campesino y sus
tradiciones, despertaron en él el gusto por la pintura y el afan de ir

documentando en un bloc todo lo que percibia.

Contrario a lo que guerian sus padres, abandoné sus estudios de comercio,
y a los 19 afios ingresé a la Academia de Artes de Gali en Barcelona, en
donde aprendié mucho sobre arte moderno, pues la filosofia del Instituto era
permitir que todos los alumnos desarrollen su estilo de forma individual
libremente, sin limites. Gali, les prohibia dibujar al natural, en lugar de esto
los alumnos debian retener las impresiones en la memoria, y dibujarlas
segun las recordaban. La Academia proponia como método de ensefianza,
tocar las cosas, objetos o personas para después pintarlas o dibujarlas con
el afan de ampliar la experiencia sensorial. Ademas, trabajaban mucho en
compafia de la musica, todos los sabados se celebraban conciertos y la
escuela tenia su propio coro, lo que apoyaba la relacibn musico-pictérica, en

el desarrollo de la creatividad y expresion de los alumnos®.

Miré consideraba que tenia un buen manejo del color. Su obra inicial se ve

fuertemente influenciada por el impresionismo, por Van Gogh, Cézanne, y
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también por las estampas y caligrafia japonesa (Fig. 14). La explosion del
color, las pinceladas de Van Gogh, y el detalle y color de las obras de

Matisse interesaban mucho al pintor.

Fig. 14
Retrato de E.C. Ricart, 1917, Oleo y grabado en color sobre lienzo
Fuente: Mink, Janis, 2000: 13

En esa época, Mirdé viajaba mucho a Montroig, un pequefio pueblo de
Catalufia, en el que sus padres tenian una hacienda. Alli liberaba su
expresion. El ambiente tranquilo, la naturaleza, los campesinos, las rocas, y
los insectos eran un mundo espectacular que lo inspiraba sobremanera. El
pintor consideraba que la naturaleza era el motivo perfecto para sus
cuadros. La lluvia de colores que percibia en ese ambiente marca el inicio de
Su pintura, con una gran riqueza cromatica tomada de la realidad del paisaje

catalan.
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Por otra parte, en Espafia se vivian momentos duros, pues ésta habia
dejado de ser una potencia mundial, a causa de los conflictos con América y
los altibajos politicos que se suscitaron en ese momento. Esto condujo a
levantamientos obreros que deseaban desligarse del control opresor de
Madrid. Cada poblacion deseaba ser autbnoma, y esto permitio un
resurgimiento cultural debido al marcado nacionalismo, pues cada quien
defendia y extendia su tradicion y cultura, aunque esto también provocoé la

fragmentacioén nacional creando una fuerte regionalizacion®’.

La tematica inicial en las obras de Mird, son los paisajes, la naturaleza
muerta y el retrato. Sus pinceladas son amplias y pastosas. El color, se
define por armonias marcadas y en sus cuadros se observa una realidad
modificada. El estallido de la Primera Guerra Mundial en 1914, gener6 un
ambiente de inestabilidad total. Muerte y violencia tomaron fuerza conforme

el conflicto avanzaba.

La exposicion de 1916 de los fauves e impresionistas en Barcelona fue un
gran acontecimiento para Mird, el estar frente a cuadros de Renoir, Matisse,
Monet y Redon, fue determinante para el pintor. Esto influyd en él, para
presentar su primera exposicion individual en 1918, aqui expuso una
colecciéon de 64 cuadros (Fig. 15) y muchos dibujos, de los cuales algunos
sufrieron dafios debido a la reaccién violenta y negativa que generd la

exposicién en los espectadores, pues para la localidad era dificil adaptarse a
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las nuevas propuestas artisticas que surgian de los jévenes pintores de la

region.

Fig. 15
El campesino hacia 1912-14, Oleo sobre lienzo
Fuente: Mink, Janis, 2000: 8

El arte de Mir6, como el de muchos otros fue rechazado crudamente por
parte de las sociedades locales y parte del circulo artistico, pero esto no fue
impedimento para él. Meses después de su fracasada exposicion, Mird junto
a otros artistas locales, fundan “El Grupo de Courbet”, con la intencion de
avanzar hacia un arte nuevo y libre. En esta etapa, sus cuadros mantienen
colores alegres y fuertes, pero una vez mas, el grupo en si pasa
desapercibido, y la exposicion realizada fue rechazada nuevamente, incluso
uno de los pintores colegas que la visitd manifestd al verla: “Si esto es

pintura, yo soy Velazquez™®®.
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Este doble fracaso hace que Mir6 reajuste su trabajo. Empieza a producir

obras que se agrupan en un periodo conocido como “fase detallista”, en la

que el detalle es el protagonista del cuadro. Durante esta época el pintor

vuelve a Montroig, y la tranquilidad del lugar lo beneficia mucho. El color en

esta época es mas natural y suave, de menor contraste que en los cuadros

anteriores. Sus pinturas en esta etapa son muy narrativas. El detalle de las

mismas es tratado con un toque un poco infantil (Fig. 16). Mir6 estaba

convencido de que la hermosura y la grandeza se encontraba en las cosas

pequefias, en los detalles:

68

“Cuando pinto en el lienzo, me enamoro de él; un amor nacido de una
lenta comprension. Una lenta comprension de los matices —en forma
concentrada- que produce el sol. Una alegria de aprender a
comprender una brizna de hierba en el paisaje. ¢Por qué
empequerfiecerla? Una hierba es tan encantadora como un arbol o un
monte. Exceptuando a los hombres primitivos y a los japoneses, casi
nadie se fija en esas menudencias, que son tan divinas. Todo el
mundo admira y pinta solamente la gran masa de los arboles, de los
montes y no escucha la musica de las hierbas y de las florecillas, y

pasa por alto las piedras del camino, que son tan lindas.” (mir¢, carta a

J.F Raéfols, Montroig, apud Mink, Janis, 2000: 57)



Fig. 16
Huerto con burro 1918, Oleo sobre lienzo
Fuente: Mink, Janis, 2000: 20

Luego de su estancia en Montroig, se decide a viajar a Paris en 1919. La
situacion de Mir6 era econdmicamente escasa. El arte no ayudaba con los
gastos, y el pintor ni siquiera tenia estudio propio, pero aun asi se arriesgo a
ir a la capital francesa. Alli conocié a Picasso, y a muchos artistas dadaistas,
entre ellos Tristan Tzara, poeta rumano que incursiond en el dada y anticip6
los preceptos del surrealismo en la literatura con los métodos de escritura

automatica®.

En Paris se dio cuenta de que gran parte del arte contemporaneo estaba
hecho para la venta y no era una necesidad expresiva del artista, lo que lo
decepcioné mucho, pues el pintor pese a su pobre condicion econdmica se

mantenia firme en la posicion de un arte verdadero y libre de las
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determinaciones impuestas por el dinero. También se relaciona con los
poetas y escritores surrealistas, entre ellos también Apollinaire, esto lo llevd
a querer mezclar arte y poesia, ya que el lirismo romantico de ésta lo

envuelve en una inspiracién constante que le llevaba a crear y crear’.

Alrededor de 1923, Mir6 descubre un nuevo mundo de seres y simbolos,
tomados de sus reminiscencias de Catalufia, pues el paisaje, los
campesinos, los insectos y las formas de la naturaleza, experimentan una
metamorfosis hasta convertirse en seres extrafios inventados que provocan
cierto misterio y manifiestan una realidad casi irreconocible. De igual
manera, el tratamiento de los cuadros es distinto, los fondos de sus pinturas
son mas transparentes y lisos, y sirven de escenario a un grupo de
personajes particulares que crean composiciones complejas y cargadas de
elementos simbdlicos que cuentan historias, 0 recrean episodios y sucesos

importantes en la vida del pintor.(Fig. 17)

Fig. 17
Interior Holandés |, 1928, Oleo sobre lienzo
Fuente: http://www.terra.es/personal/asqg00003/miro/grholand.html
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Para Mir0, esta etapa es crucial en su carrera artistica, el motivo en sus
cuadros se ha transformado en la busqueda de la profundidad emocional en
la realidad del pintor. Los colores son utilizados con excesiva libertad, y en
su mayoria no constituyen simbolos representativos de la realidad
observada por Mird, es comun encontrar colores invertidos y fantasiosos,
gue crean mundos aparentemente extrafios. “Trabajo duramente; me muevo
en un arte de conceptos que toma la realidad s6lo como punto de partida, no
como meta final”. (Miré, carta a J.F Rafols, 1920, apud Mink Janis, 2000: 74) ESto se da a la
par, con la aparicién del primer manifiesto surrealista, elaborado por Breton
en 1924, -un fragmento: “Surrealismo. Sustantivo. Masculino. Puro
automatismo fisico, mediante el cual se debe expresar de forma oral o
escrita, la verdadera funcibn del pensamiento, mas alla de toda
consideracion estética o moral”. (Breton André, 1924: 16)

El surrealismo surge como reaccion ante la “frialdad” del arte geométrico,
destacando la capacidad del artista de expresar a través de un estado
consciente o inconsciente lo que es parte de una necesidad interior. Ademas
los analisis de Freud sobre la relacion de los suefios, la sexualidad y el
comportamiento humano, es recogido de manera amplia por los surrealistas
en la aplicaciéon de las técnicas de libre asociacién e interpretacion de los
suefos, pues ellos consideraban que los suefios concebian a la imaginacion

en su estado primitivo, como una expresion muy profunda.
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“Todavia vivimos bajo el imperio de la légica ... So pretexto de
civilizacion, con la excusa del progreso, se ha llegado a desterrar del
reino del espiritu cuanto pueda calificarse, con razoén o sin ella, de
supersticion o quimera; se ha llegado a proscribir todos aquellos
modos de investigacion que no se conformen con los usos
imperantes. Al parecer, tan solo al azar se debe que recientemente se
haya descubierto una parte del mundo intelectual que, a mi juicio, es
con mucho la més importante, y que se pretendia relegar al olvido. A
este respecto, debemos reconocer que los descubrimientos de Freud
han sido de decisiva importancia. Con base en dichos
descubrimientos, comienza al fin a perfilarse una corriente de opinién,
a cuyo favor podra el explorador avanzar y llevar sus investigaciones
a mas lejanos territorios, al quedar autorizado a dejar de limitarse
Unicamente a las realidades mas someras. Quiza haya llegado el
momento en que la imaginacion esté proxima a volver a ejercer los
derechos que le corresponden. Si las profundidades de nuestro
espiritu ocultan extrafias fuerzas capaces de aumentar aquéllas que
se advierten en la superficie, o de luchar victoriosamente contra ellas,
es del mayor interés captar estas fuerzas, captarlas ante todo para, a
continuacion, someterlas al dominio de nuestra razon, si fuera

procedente” (Idem, p. 6)

El surrealismo y los impulsos inconscientes se adueiian del estilo del pintor y

su tematica, pues trabajaba con frecuencia luego de sufrir las alucinaciones
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provocadas por el hambre, de esta etapa, surge el cuadro “El carnaval del

Arlequin” (véase p.139 de este trabajo)

Las alucinaciones, y los mundos visitados en suefios eran herramientas
claves en el desempefio del artista, ya que los surrealistas se referian con
frecuencia “al mas alla”. Esto teniendo en cuenta que el mas alla representa
a las cosas que estan mas alla de la realidad inmediata, pero que pueden
ser reveladas por el inconsciente o por nuestros sentidos, en un estado de

sensibilidad extrema.

El automatismo psiquico, ayud6 a Mir6é a encontrar nuevos motivos para sus
cuadros, pues a través del dibujo o la pintura casual el artista encuentra
composiciones espontaneas que reflejan la libertad y el placer en la
expresion, manejado por una necesidad inconsciente del momento, que se
manifiesta a través de la pintura, y se refleja en formas cada vez mas

organicas, y cuadros cada vez mas abstractos.

Miré se relacioné con Kandinsky, aunque era casi treinta afios menor,
intercambiaron ideas, y conceptos sobre arte, ambos buscaban la
representacion de la interioridad del “mundo”, entendiendo que ese mundo
representa cada cosa de la creacion, ya sea un ser humano, la naturaleza, el

cosmos, o incluso ellos mismos.
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El pintor trabajo con variedad de materiales, el auge industrial le permitio
escoger de entre muchas opciones, las mejores para su trabajo. Hacia
composiciones partiendo de variados objetos que encontraba, pues pintaba,
dibujaba y hacia collages sobre numerosos soportes. Incluso en ocasiones
utilizaba carteles publicitarios y anuncios cotidianos para realizar collages o
estudios de cuadros futuros. El pintor gustaba partir de temas carentes de
poesia 0 romanticismo para obligarse a trabajar contracorriente, y
encontrarle el sentido bello y poético al tema. La obra de Mir6 en los afios
treinta, parece ser menos rica en detalles y muestra composiciones menos
complejas, aunque aparecen nuevas criaturas y personajes que otorgan
completa vida a sus cuadros. Su objetivo era trascender la pintura, llevar la
experiencia visual a un nivel mas conceptual, pero muchas veces se sintid
frustrado y confundido sobre la verdadera meta que perseguia su arte. La
poesia también fue un elemento decisivo en su obra. Mir6 leia y escribia
poesia. Trataba de fundir estos dos elementos en cuadros liricos —

narrativos’?.

Hacia 1934, el panorama sociopolitico en Espafia era muy inseguro, pues el
mando politico se establecié6 en manos conservadoras, y los izquierdistas
reaccionaron de manera muy violenta, con huelgas y levantamientos
campesinos en contra de tropas militares africanas que el Gral. Franco
estableci6 como defensa civil, que luego desembocaron en guerra civil en

1936.
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Miré obviamente estaba afectado por lo acontecido, y su reaccion frente a
esto, fue la produccidén de una serie de obras que los criticos catalogaron
como “salvajes” (Fig. 18). Los personajes en los cuadros del pintor en esta
etapa, son representados con mucho dolor, deformados o desconcertados,
en especial mujeres. Hay que recalcar, que la obra de Mir6 tiene un fuerte
contenido sexual en su composicion. Muchos creian que el pintor narraba
episodios sexuales con sus cuadros, y otros perciben esto como un agasajo
a la fertilidad y a la reproduccion, mostrando al ser humano al natural,
desnudo. El opta por la sexualidad tal vez por una total desinhibicion frente
a la desnudez y genitalidad humana, o por la relacion de la sexualidad con la
fertilidad, el placer, el origen de la vida y la pertenencia a la naturalezay a lo

instintivo.

Fig. 18
Este cuadro inaugura la serie de pinturas “salvajes”
Cuerday Personas I, 1935, Oleo y cuerda sobre carton pegado a tabla
Fuente: Mink, Janis, 2000: 60
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En los cuadros de Mir6 se observa con frecuencia como los personajes
surgen a través de formas espontaneas y libres, casi de la misma manera en
que los nifios empiezan a dibujar. Por ejemplo, la mano o la cabeza de uno
de los personajes del cuadro, termina en un cuchillo o un matrtillo. Esta etapa
“salvaje” en el arte de Mird, se atribuye a los fuertes problemas sociales que
presencio el artista, antesala de lo que seria la Segunda Guerra Mundial,
pues segun él mismo manifiesta: “Tenia ese sentimiento de la desgracia que
se cierne. Poco antes de que comience a llover, miembros doloridos y un
embotamiento asfixiante. Era una sensacibn mas corporal que espiritual.
Presentia una catastrofe préxima, pero no sabia de qué tipo: era la guerra

civil espariola, y la Segunda Guerra Mundial...” (Mink, Janis, 2000: 63)

Una obra caracteristica de esta etapa es “El Segador”, es un mural que la
critica comparaba con el Guernica de Picasso, pues ambos fueron pintados
para el Pabellon Espaniol, pero que el pintor realizdé “con menos melodrama”.
-Aunque Mird, rechazaba tal comparativa entre el Segador y el Guernica,
mas bien, él se atrevia a comparar con el Guernica su “Naturaleza muerta
con zapato viejo”.- (Mink, Janis, 2000: 67)

El Segador, fue pintado para el Pabellén Espafiol de la Exposicién Universal
de Paris, en 1937, y representa toda la angustia, dolor y miedo que en
Espafia se estaba viviendo debido a la guerra civil, a través de un lenguaje
simple, capaz de ser entendido por espectadores de cualquier nivel

intelectual. EI Segador (Fig. 19) desapareci6 una vez desmontado el
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Pabellon, en la actualidad, solamente quedan de él, fotografias en blanco y

negro, de escasa resolucion.

Fig. 19
El segador, 1937, Oleo sobre celotex (DESAPARECIDO)
Fuente: http://web.ku.edu/~teodor/Comunidades/CATALUNYA/catalunya START.htm

Mientras los enfrentamientos de la guerra cada vez eran mas intensos, Mird
se refugid en su interior, los motivos de sus cuadros son la noche, la musica,
las estrellas. La inspiracion que antes le aportaba la poesia, ahora lo hacia la
musica. Trabajaba con nuevos materiales como el yute, y la ceramica, e hizo
una serie de aguadas de un trabajo minucioso, armonia en el color, y
amplios estudios en la composicion de las mismas. En esta época Mird
realiza un conjunto de obras que llamara Constelaciones, ésta es una serie
de 23 obras que se expusieron en 1945 y causaron un efecto impresionante
en el publico y en la New York School of Painting, especialmente en artistas
como Arshile Gorky y Jackson Pollock, pues la distribucién “all over” de

objetos y formas que presenta Mird en sus cuadros, el dibujo casual, y los
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meétodos surrealistas de obtencion de formas, empezaron a insertarse en la

pintura norteamericana.

Luego de la Segunda Guerra Mundial, el trabajo artistico de Mir6 es
ampliamente reconocido, y también aplaudido, por haber continuado aun en
una época tan inestable. Esto le abri6 muchas posibilidades, pues pinto

varios murales en EEUU, y en Paris.

En cierta ocasion, Miré dijo: "Para mi, conquistar la libertad es conquistar la
simplicidad. De hecho, en ultimo extremo, una linea o un color bastan para

hacer un cuadro.”

Mentes irreverentes, “Mentes Surrealistas”. Una nueva manera de ver el mundo. 2006

http://mentesirreverentes.blogspot.com/2006/04/mentes-surrealistas-una-nueva-manera.htmi

Cuando le preguntaban sobre su arte, Mir6 manifestaba: “Mi pintura intenta
ser un encuentro con la pureza. Se dir4 lo que se quiera de mi obra, pero mi
obra es un acto de pureza™?. Al referirse a “pureza”, el artista manifestaba
su objetivo de llegar al mundo de los conceptos, alejado de las apariencias
fisicas y materiales, de lo que se puede percibir en la realidad aparente de

las cosas.

Miré no establecia cédigos en sus pinturas. Simplemente decia lo que era —o
no- su intencién decir. “Yo no medito cuando estoy pintando. Si lo hiciera,
seria otra cosa, un pensador, un filésofo y no un pintor. Me limito a dejar salir

en completa libertad todo lo que mi vida, la vida que de mi alrededor he
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querido o he podido asumir, y el peso de los siglos de civilizacidn e historia
han ido acumulando dentro de mi... Los simbolos que dicen los estudiosos
que se hallan en mi pintura son hallazgos suyos™.

El color en Miré es espontaneo y atrevido. Lleno de fantasia y claramente
desconsiderado con la representacion fiel a la realidad. El pintor pinta como
quiere, y eso impregna sus cuadros de libertad. Tiene la capacidad de
sumergirnos en mundos fantasticos que nos hacen pensar que era lo que en
realidad queria decir el pintor... qué lo motivaba a pintar de esa manera. Y
esto tal vez no tenga una respuesta determinada. Pues Mir6 en sus cuadros
libera voces interiores, que quiza a nosotros no nos digan nada concreto,
pero reflejan vivencias, secretos, e historias que se esconden en personajes
extrafios y colores vibrantes que forman parte de complejas composiciones 0

formas Unicas dentro de un fondo que lo envuelve todo.
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En junio de 2009, el diario britanico “The Times” elabora una lista con los
200 pintores méas famosos del mundo del siglo XX, y en el puesto niimero
19 se encuentra Frida Kahlo. Pese a la contraposicion de opiniones que
Suscito esta lista, pienso que Frida es una pintora extraordinaria, que pinta
bajo la necesidad de expresar lo que acontece en su vida. Su pintura es
considerada por muchos como un registro biogréafico de la vida de la artista.
Una mujer con mucho carisma, que a pesar del sufrimiento fisico y
emocional que le causaron numerosos acontecimientos en su vida, estuvo
llena de alegria y optimismo. Siempre en busqueda de la libertad y la
companiia de los que amaba. Sus cuadros estan llenos de colores brillantes
y turbios, dependiendo de la representacion de los mismos los colores

actian como simbolos que traducen sentimientos en sensaciones

cromaticas.

Frida Kahlo nace en 1907, aunque siempre tratd de convencer a todos que
ella habia nacido en 1910, con la Revolucion Mexicana. Frida estaba segura
gue nacié con el Nuevo México, en Coyoacdan, un pueblo de la periferia de la
ciudad. Era la tercera de 4 hijas del Matrimonio Kahlo Calderén. Su madre
era de origen Mexicano, y su padre era aleman, de origen judio. Sus raices
mexicanas y alemanas siempre estuvieron presentes en la artista, pues a
pesar de vivir en México, su padre le recordaba constantemente el idioma,

cuentos, canciones y tradiciones alemanas””.
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Su padre, Guillermo Kahlo, era fotégrafo, y también tenia aficion por la
pintura, este ejemplo hizo que Frida sintiera cercania y carifio por el arte,
pues amaba mucho a su padre, €l era su apoyo y ejemplo, quien mas
entendia su caracter y sus problemas, ya que desde pequefa sufria graves
dolores a causa de padecer poliomielitis —que con el tiempo le provocaria
una leve cojera-, y era él quien le animaba a combatir con el dolor. Juntos
solian dar largos paseos e ir de excursion, en estas salidas su padre pintaba
acuarelas, y siempre le ensefiaba cosas, ya sea pintar, fotografiar, revelar,

en fin, todo cuanto él sabia.

Desde nifia Frida tuvo un caracter muy abierto y auténtico, de personalidad
singular y peculiar sentido del humor, con un aire de independencia y
rebeldia muy marcado. Siempre fue una mujer apasionada y sensual, a
pesar de sus complejidades fisicas. Estaba muy orgullosa de sus origenes y

la tradicion cultural mexicana.

En su juventud fue miembro de un grupo de jovenes, conocido como “Los
Cachuchas”, puesto que todos llevaban gorra como elemento identificativo.
Leian mucho, y mantenian una filosofia social nacionalista. Frida gustaba de
la pintura, y les hizo algunos retratos a sus amigos del grupo. Incluso tomo
clases de dibujo con un reconocido grafista publicitario de la época,
Fernando Fernandez, que era amigo de su padre, y le dio trabajo copiando

los grabados del impresionista sueco Anders Zom. Pero la artista, aparte de
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las clases con Fernandez y de revisar libros de arte de la coleccidén de su
padre, no tuvo ninguna otra formacion artistica formal. Frida desarroll6 un
estilo propio, que en ocasiones se ve influenciado por otras personas,
artistas, culturas y su vida en general®.

Tras la Revolucion Mexicana, el espiritu nacionalista tomé fuerza en la
region. La llegada de Alvaro Obregén a la Presidencia mexicana en 1920
llegd con la institucién de un Ministerio de Cultura, en el que se luché contra
el analfabetismo tan presente en México, y se determinaron proyectos
estratégicos para una renovacion cultural, en busqueda de la igualdad e
integracion social y cultural de la poblacién indigena, ya que desde la
conquista espafiola, como sucedi6 en toda Latinoamérica se reprimieron de

manera agresiva todos los elementos culturales autoctonos.

Entre las estrategias para alfabetizar la poblacidén se presenta la elaboracion
de murales, con lo que arranca en 1922 el movimiento de los muralistas
mexicanos: Diego Rivera, David Alfaro Siqueiros y José Clemente Orozco; y
en el arte, aunque se apreciaba aun la influencia del renacimiento europeo,
se promovia un arte mexicano, independiente y fuera de los academicismos
tradicionales, rescatando el origen mexicano y el arte popular, pues el
objetivo de los murales era representar graficamente la historia de México
para educar a los analfabetos’”.

En 1925, cuando Frida apenas contaba con dieciocho afios de edad,

mientras iba con su novio Alejandro Gémez, sufre un accidente de regreso a
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casa en un autobus. Este choc6 violentamente con un tranvia, y provoco la
muerte de varios pasajeros. Frida estaba gravemente herida, e incluso los
meédicos creian que no iba a sobrevivir. Este acontecimiento marcara su
vida, en si, significa el inicio de su pintura, pero Frida sufri6 enormemente a
causa de las secuelas fisicas y emocionales que éste accidente le dejo,
entre las fisicas contamos numerosas fracturas en las vértebras, costillas,
pelvis, pie, codo y una herida penetrante en el abdomen, pues uno de los
pasamanos del autobls accidentado le perford la cadera izquierda, y le
destruyd casi por completo utero y genitales, lo que posteriormente le

imposibilitaria embarazarse’®

Fig. 20
Un afio después de su accidente, Frida plasma graficamente su recuerdo en este dibujo de 1926.
Fuente: http://blogs.warwick.ac.uk/zoebrigley/tag/frida_kahlo/
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Las fracturas en las vértebras, le obligaron a usar casi permanentemente un
corsé de yeso muy doloroso. Durante meses guard6 cama y los dolores que
experimentaba por las fracturas en la columna y pie derecho eran muy
agudos. Llegando al extremo de que mientras estaba en cama debia

permanecer totalmente inmavil para no sentir dolor.

Fig. 21
Fotografia (luego de varios afios del accidente)
Frida con uno de sus corsés, ella mismo pint6 el simbolo del partido comunista en él.
Fuente: http://eluniversodefridakahlo.splinder.com/archive/2008-01

Fig. 22
Fotografia: Corsé Frida Kahlo
Fuente: http://www.jornada.unam.mx/2004/10/17/sem-portada.html
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Para quitarse un poco el aburrimiento y lidiar con sus dolencias, empez6 a
pintar mientras estaba en cama. Su padre le “prestd” una caja de 6leos, unos
pinceles y una paleta, y su madre le mandé a confeccionar un caballete que
acoplaban a su cama porque el corsé no le dejaba ni siquiera sentarse”.
También colocaron un espejo sobre la cama de Frida para que esta pudiera
verse. Asi, ella empez6 a pintar. Inicialmente se auto-decoro el corsé que la
inmovilizaba, y pinté su primer autorretrato en 1926, pues conforme pasaba
el tiempo, el espejo le hizo notar a Frida que ella era su modelo principal, y

debia aprovecharlo, pues podia verse a si misma todo el tiempo.

Considero que esto fue el inicio para los numerosos autorretratos que
constituyen el centro de su obra. Esas “conversaciones” intensas con si
misma, le llevaron a indagar en una relacion Frida-Frida, la primera es la
propia artista, y la segunda es su imagen en el espejo, a través de un
concepto metafdrico de como se observa ella misma en su realidad. Incluso
como la artista manifesté: “Me retrato a mi misma porque paso mucho

tiempo sola y porque soy el motivo que mejor conozco®””.

Kahlo se pinta en varios escenarios a lo largo de su produccion artistica, sus
retratos emanan sensaciones vivas que manifiestan su estado de animo. En
cambio en los cuadros de cuerpo entero, representa episodios biograficos.

Con frecuencia se retrata acompafada de sus animales. En muchos cuadros
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de Frida, se encuentran gran cantidad de simbolos, que directa o
indirectamente expresan a manera de codigo lo que la artista queria decir a

través de sus pinturas.

El arte también funciona como una terapia que le ayudé a reinventarse como
persona, en busca de una nueva identidad. En sus autorretratos, aparece
casi siempre con la misma expresion. Sus ojos que miran de frente,
enmarcados por las espesas cejas que ella misma exageraba
intencionalmente, ya que tenian un significado especial, sus cejas eran las
alas de un pajaro que habia perdido el vuelo -tras el accidente-, pero que
ella mismo rescata a manera de simbolo, de la libertad de su filosofia y su
alma. En si, sus pinturas son “resumenes metaféricos de experiencias

concretas®”

, enriquecidas con color y elementos del arte popular mexicano y
la cultura precolombina. También se vale de los retablos populares, de
martires y santos de la tradicibn mexicana. Muchos creian que Frida era
surrealista, por los elementos en sus obras, pero ella no trabajaba bajo el
concepto surrealista. Ella pintaba su realidad, no se alejo de la realidad en

sus cuadros, y los mensajes y representaciones de los mismos eran

objetivos y logicos.

El tiempo de convalecencia tras el accidente, permiti6 que Frida pensara
mucho en su condicion y la aceptara. Como lo dije anteriormente, pasaba

muchas horas frente al espejo, conversando con su “otra Frida”, mirandose y
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analizando cada rincon de su rostro y cada una de sus expresiones. Este
ejercicio permanente la llevd a pensar en si misma y a empezar una nueva
vida, ya que se habia salvado practicamente de la muerte; desarrollé un
amor por la naturaleza, los animales, los colores, y las frutas. “Desde
entonces mi obsesion fue recomenzar de nuevo pintando las cosas tal y

como yo las vefa, con mi propio ojo y nada mas®?”.

El primer autorretrato que Frida pint6 luego del accidente en 1926 —pues no
existen registros de cuadros anteriores de la pintora-, estaba dedicado a
Alejandro, y en él se percibe una clara influencia europea, bajo el estilo de
Modigliani (Fig. 23). Ademas, toma elementos de los retratos mexicanos del
siglo XIX, de corte europeo, como las banderas utilizadas en la parte inferior
de los cuadros para describirlos, y los manejara a lo largo de su produccion
artistica en determinadas pinturas. Las cortinas atadas que utiliza en algunos
fondos de sus obras también son herencia de los retratistas mexicanos y el
renacimiento europeo. Pero luego sus cuadros experimentaran cambios
variados hasta llegar a un estilo marcado por las raices y tradiciones

mexicanas, que se reflejan en el color y los objetos de los mismos.
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Fig. 23
Autorretrato con traje de terciopelo, 1926, Oleo sobre lienzo
Fuente: http://eluniversodefridakahlo.splinder.com/archive/2008-01

Hacia 1928, cuando ya se habia restablecido y su salud estaba mejor,
retomd contacto con sus amistades del colegio, que efectivamente seguian
en el ambito politico. Y gracias a éstos conocio los circulos intelectuales de
su pais y al grupo del Partido Comunista de México, entre ellos a los artistas
de la época, que estaban liderados por Diego Rivera, un hombre de caracter
y actitudes controversiales. Frida admiraba mucho a Diego, y le mostrd
algunos de sus trabajos, que ante él no fueron indiferentes: “Los lienzos
revelaban una desacostumbrada fuerza expresiva, una exposicion precisa
de los caracteres y auténtica seriedad... Poseian una franqueza fundamental
y una personalidad artistica propia. Transmitian una sensualidad vital
enriquecida mediante una cruel, si bien sensible, capacidad de observacion.
Para mi era evidente que tenia ante mi a una verdadera artista”. (Diego Rivera,

apud Kettenmann, A, 1999: 22) Esto llevd a una relacion estrecha entre ambos
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pintores, Diego era frecuentemente invitado a casa de Frida, y como eran
miembros del Partido Comunista de México PCM, frecuentaban mucho mas.
De esto surgié una relacion sentimental muy apasionada, que los llevé al
matrimonio en 1929, pese a que ella sabia que Diego era un hombre
extremadamente mujeriego, lo que luego de diez afios de matrimonio les
llevdo a un divorcio muy doloroso, especialmente para Frida, puesto que

Diego tuvo un romance con su hermana menor.

Fig. 24
Frida Kahlo y Diego Rivera, 1931, Oleo sobre lienzo,
Fuente: Kettenmann, 1999: 23

Kahlo seguia pintando, y en esta etapa el arte en general estaba marcado
por el “Mexicanismo”, que seguia el pensamiento del artista Adolfo Best
Maugard, que en su libro, alrededor de 1923, escribe que el arte de México
debia volver a sus raices indigenas, por lo que las pinturas debian reflejar
los elementos y formas de los pintores mexicanos del siglo XIX. Por esto
también en sus cuadros encontramos gran rigueza de elementos indigenas

de su pais, la bandera, vestimenta tradicional, dioses indios, colores vividos
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y muy variados, la tierra, las frutas, y las figuras precolombinas. La mayoria
de veces, Frida se autorretrata con atuendos campesinos y trajes indios, que
reemplazan los vestidos renacentistas de terciopelo, expresando asi su
identificacion con la poblacion india, exagerando sus cejas unidas y el

bigote.

Fig.25
Autorretrato con collar, 1933, Oleo sobre metal
Fuente: Kettenmann, 1999: 16

En sus obras también representa elementos de la cultura precolombina y
colonial. La joyeria o accesorios que lleva Frida en algunos de sus
autorretratos, -y en muchas de las fotos que se registran de la artista-,
mantienen el estilo precolombino y colonial, y también es frecuente
encontrarnos en algunos cuadros, con los colores de la bandera mexicana,
verde, blanco y rojo, utilizados de manera sutil para generar una

composicién armonica.
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En si la cultura precolombina, la mitologia mexicana y los retablos votivos
influenciaron fuertemente la pintura de Frida Kahlo. Por ejemplo, en el
cuadro que pinté en 1932 “Mi nacimiento” se inspira en la diosa azteca
Tlazolteolt, en “Mi nana y yo”, incluye una mascara de Teotihuacan. Por otra
parte, los retablos, también son una influencia marcada. Los retablos, votivos
0 exvotos son pinturas religiosas con tres elementos en comun: una escena
representando un enfermo o tragedia, un santo o martir y una inscripcion que
describe el evento. Los exvotos eran pequefios y estaban encargados por la
persona representada en el retablo, o familiares agradecidos. Estos retablos
se solicitaban con mucha frecuencia y eran pintados por artistas anénimos,
en una ocasion, Frida se vale de un retablo o exvoto ya elaborado y recrea a
partir de alli su accidente, resultando asi un pequefio retablo de contenido

fuerte y violento que enmarca su recuerdo®.

Fig. 26
Mi nana y yo, 1937, Oleo sobre metal
Fuente: Kettenmann, 1999: 47
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Fig. 27
Retablo, hacia 1943, Oleo sobre metal

A este cuadro Frida lo pinta partiendo de un exvoto que encontré en el que hace alusién de su
accidente, y representa a la accidentada con sus cejas.
Fuente: Kettenmann, 1999: 18

El color en los cuadros de Frida es un elemento que como el resto de

herramientas pictéricas cuenta una historia. Ella intenta explicar el

significado que tiene cada color para ella, en el diario que llevé durante los
altimos diez afios de su vida expresa:

“El verde — luz tibia y buena.

Solferino — Azteca. TLAPALI. Vieja sangre de tuna, el mas vivo y antiguo.

Café — Color de mole, de hoja que se va,; tierra.

Amarillo — Locura, enfermedad, miedo. Parte del sol y de la alegria.

Azul cobalto — electricidad y pureza. Amor.

Negro — Nada es negro, realmente es nada.

Verde hoja — Hojas, tristeza, ciencia. Alemania entera es de ese color.

Amarillo verdoso — Mas locura y misterio. Todos los fantasmas usan ropa de

ese color... cuando menos ropa interior.

Verde oscuro — Color de anuncios malos y de buenos negocios.
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Azul Marino — Distancia. La ternura también puede ser de este azul.

Magenta — ;Sangre? Pues, jQuién sabe!” (Frida Kahlo — apud Jamis, R, 1995: 280)

Esto nos da un indicio de que el color en la artista se manifiesta a través de
un lenguaje, cargado de simbolismo y expresividad. A pesar de que en sus
cuadros emplea colores vivos Yy brillantes, alusivos a su amado México, a su
tierra y a la naturaleza, también emplea el color en relacién a su estado de

animo, lo que se manifiesta en numerosas obras.

En 1930, a Diego le encargan varios murales en San Francisco, por lo que la
pareja viaja a EEUU. A Frida no le agradaba mucho la idea de dejar México,
pero la necesidad de tener cerca a su esposo, Yy la experiencia de conocer
una nueva cultura la motivd a ir. En esta etapa lejos de México, Frida
continia pintando intensamente; “Gringolandia” influira bastante en su
pintura, la sociedad y arquitectura estadounidense se retratan en sus
cuadros, pero también se refleja el anhelo por regresar a su pais®. En su
estancia en EEUU, Frida llamaba mucho la atencidén, por su vestimenta
tipica mexicana de tehuana -usada en la antigtiedad por las doncellas indias-
y su personalidad, incluso luego inspiraria una linea de vestidos de Elsa

Schiaparelli®® en su estancia en Paris®®.

En EEUU Frida no solo vivié la experiencia artistica junto a Diego, sino que
sufrié dos abortos. Esta realidad también se manifiesta con tristeza y mucho

dolor en sus cuadros. Ademas, las constantes infidelidades de su marido, no
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ayudaban de mucho, pese a que Rivera la amaba -a su manera, pero la
amaba-. Este amor tormentoso que vive Frida, sirve de inspiracion a su
pintura en muchos sentidos. En 1939, la pareja se divorcia, pues Diego
incluye en su galeria de amantes a la hermana menor de Frida. De estos
afios surgen los cuadros “Recuerdo” y “Las dos Fridas”, que reflejan
claramente la crisis emocional por la que pasa la artista debido a su

separacion.

Fig. 28 ]
Recuerdo o El Corazén, 1937, Oleo sobre metal

En este cuadro, Frida expresa su dolor al saber de la traicién de Rivera con su hermana en 1934. Su
corazon esta sangrando a sus pies, y ella desesperada se encuentra sin manos.
Fuente: Kettenmann, 1999: 42

Esta experiencia dejara una Frida un poco mas fria, indiferente y renuente al
compromiso, pues dejo de creer en la fidelidad, y sus amantes eran
variados, y de ambos sexos. De esta etapa datan algunas naturalezas

muertas, en las que se incluyen elementos sexuales que en ocasiones se
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funden sutilmente con las formas del cuadro. “La pintura ha llenado mi vida.
He perdido tres hijos y otra serie de cosas que hubiesen podido llenar mi
horrible vida. La pintura lo ha sustituido todo. Creo que no hay nada mejor

que el trabajo”. (Jamis. R, 1995: 271)

En 1938, André Breton y su esposa visitaron México y conocieron a Diego y
Frida, que en ese entonces aun estaban juntos. Cuando Breton vio las
pinturas de Frida, sin pensarlo mucho las catalogé dentro del surrealismo,
pues en ellas percibia una mascara de emociones y dolor en el mundo de la
fantasia, y la invitd a Paris a conocer el circulo surrealista y a participar de
las exposiciones. Poco después, Frida manifesto: “Nunca supe que era una
surrealista, hasta que André Breton vino a México y me dijo que lo era”, a
partir de esa critica de Breton, la critica le asign6 la determinacién de
surrealista. Pese a esto, Frida nunca se apeg0 a los convencionalismos del
movimiento surrealista, como los suefios, y la fantasia, sino que us6 su
propio lenguaje y estilo de elementos para pintar su propia realidad.
“‘Realmente no sé si mis pinturas son Surrealistas o no, pero sé que son la
expresion mas honrada de mi misma, nunca teniendo en cuenta los juicios o
prejuicios de nadie. Como mis temas han sido siempre mis sensaciones, mis
estados de animo y las reacciones profundas que la vida ha producido en
mi, yo lo he llevado objetivamente y plasmado en las figuras que hago de mi
misma, que es lo mas sincero y real que he podido hacer para expresar lo

que yo he sentido dentro y fuera de mi misma”. Ella nunca se considerd
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surrealista, “Se me tomaba por una surrealista. Ello no es correcto. Yo nunca

he pintado suefios. Lo que yo he representado era mi realidad.” dijo®’.

Cuando visito Paris, en 1939, expuso sus obras y se relacioné con los
surrealistas, Kandinsky, Miré, Picasso y muchos otros; en ese entonces
Frida ya era conocida en el mundo entero, pero expuso sola, Unicamente en
tres ocasiones: En Nueva York en 1938, en Paris en 1939, y en México en

1953.

Luego de esta etapa dolorosa en su vida, Frida se dedica a viajar mucho
MAs por su propia cuenta, a pesar de sus limitaciones fisicas por su estado
de salud, ella visitd Paris y EEUU sola o acompafiada. Estas experiencias la
enriquecieron considerablemente, y era cada vez mas reconocida a nivel
internacional en el circulo artistico. El propio Picasso manifesté en una
ocasion en una carta que escribioé a Rivera: “(...) Ni tu ni Derain ni yo, somos

capaces de pintar una cara como las de Frida Kahlo” (En Jamis, R, 1995: 252)

Luego de una serie de experiencias diferentes que vive la pintora, y de las
constantes depresiones gue la acosaban constantemente, acepta la peticion
de Rivera de unirse de nuevo, perdona a su hermana Cristina, y vuelve a su

vida con el pintor.

El ambiente parisino no le dej6 experiencias tan gratas a Kahlo, le parecia

una ciudad un tanto romantica pero triste, muy triste y bohemia, asi que
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volvio a su querido México una vez mas, en donde se dedica a la ensefianza
en la Escuela Nacional de Pintura y Escultura “La Esmeralda”, sus alumnos

formaron posteriormente un grupo de arte conocido como “Los Fridos”®.

Luego de aproximadamente un afio de divorcio con Diego, retoman su
relacion, y la pintura de Frida se vuelca hacia los temas politicos, sin dejar
de lado sus tipicos autorretratos, que narran episodios de su vida. Hacia
1953, la Galeria de Arte Contemporaneo de México le organizé por primera
Vez una gran exposicion, y pese a que Frida estaba muy mal de salud,
estuvo presente en ella. Todos creian que no llegaria, pero de un momento a
otro se oian sirenas de ambulancias y de repente entré Frida en su cama de

hospital, dejando a todos impresionados.

v

Fig. 29
Fotografia
Fragmento del Diario de Frida Kahlo

Fuente:
http://a-skraeling-in-geatland.blogspot.com/2009 12 01 archive.html

98


http://a-skraeling-in-geatland.blogspot.com/2009_12_01_archive.html

Luego de unos meses le amputaron su pierna y el estado fisico y mental de
la pintora estaba muy deteriorado, las reacciones de las fuertes medicinas
no le permitian seguir pintando, y en julio de 1954, a los 47 afios y tras
haber pasado por 32 operaciones, muere en su Casa Azul, en la misma que
nacio, en Coyoacan, en su diario escribié sus ultimas palabras: “Espero

alegre la salida, y espero no volver jaméas®®”.

La pintura significé para Frida la mejor manera de enfrentarse a su realidad,
su mirada frontal es como una ventana que nos conduce a la interioridad de
la artista, a través de sus coloridos retratos, que no dejan de refrescar sus

raices mexicanas.
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CAPITULO IlI

A —— - —

3.ANALISIS DEL COLOR EN LAS OBRAS

DE KANDINSKY, MIRO Y KAHLO
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El presente capitulo sostiene un analisis del color en las obras de los artistas
seleccionados, para lo que he elegido tres pinturas de cada uno de ellos,
determinadas acorde a los periodos y evolucion de su obra. Tanto en
Kandinsky, Mir6 o Kahlo, se pueden apreciar diferencias marcadas en
cuanto a la forma de trabajar los cuadros con respecto al avance del tiempo,

su formacién y las corrientes artisticas mas destacadas de su época.

En cada obra se realizard un analisis cromatico, que nos permita entender y
profundizar la concepcién con la que cada artista manejaba el color en las
pinturas escogidas, y como esto influye o se transforma a lo largo de los
periodos de su produccién; las teorias que manejaban en relacion al color, -
en el caso de que esto se aplique- y su utilizacion, las gamas que preferian y
en algunos casos también el significado personal que cada artista aporta a

los colores en su obra.

En cada uno de los cuadros, se ha extraido una tabla de colores acorde a la
cromatica del mismo, que nos facilitard comprender de manera objetiva las
tonalidades que utilizaban y cuales son los colores predominantes en la
composicién; esto se ha realizado con la ayuda del programa de disefio
Adobe llustrador, ubicando los colores que aparecen en el cuadro en una
tabla esquematica gracias a la herramienta cuentagotas, lo que nos permitira
tener una diferenciacién considerable de los colores que se encuentran en

cada uno de los cuadros.
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Ademas, se consideraran los valores tonales, gracias a la manipulacion de la
imagen en escala de grises, o que nos permitira observar como la
intensidad del color ayuda a conseguir volimenes y manejar perspectiva y
distancias en cada una de las obras. De igual manera, analizaremos cuales
son los patrones de armonizacion en el cuadro, si se utilizan colores

analogos, complementarios, contraste simultdneo u otros.
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KANDINSKY .

El pintor consideraba que los colores no eran meras herramientas creativas,

sino que tenian una fuerza especial que los hacia elementos expresivos por
excelencia, pero fue el tiempo y su experiencia como artista lo que le

permiti6 comprender esta determinacion.

La vida multicolor

Obra: La vida multicolor

Ano: 1907

Técnica: Pintura al temple sobre lienzo

Tamano: 130 x 162.5 cm

Ubicacidén: Stadtische Galerie im Lenbachhaus, Munich

Fig. 30
Fuente: Dlchting H., 1999:8
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Los dias con frecuencia cambian de color, las emociones son color, la
naturaleza es color, uno mismo... es color. Esto es entendido desde un
plano subjetivo cuando las sensaciones adquieren cierta tonalidad: calida,
fria, o neutra. Los cuadros de Kandinsky pueden ser vistos, observados o
percibidos de diferentes maneras.

La mayoria de obras de su periodo inicial estan grandemente influidas por el
impresionismo y puntilismo, con los que trabaja temas paisajisticos
primordialmente. En esta pintura, que corresponde a este periodo se refleja

el gusto que tenia por la naturaleza y la celebracion por la vida.

El cuadro fue pintado por Kandinsky en su estancia en Munich y
corresponde a una escena rusa’, es una pintura al temple sobre lienzo en la
gue varias personas le sonrien al espectador en un primer plano. En la obra
se recrean casi todos los aspectos de la vida, el amor y la creacién, la
musica y el silencio, la alegria, la tristeza, la juventud y la vejez, la religion, la

mendicidad, la violencia y la muerte.

“La vida multicolor” presenta a lo lejos una ciudad que esté situada sobre
una montafia que es como una guardiana que observa la explosion de color
gue significa la vida, acompafada de personajes de todas las edades,
hombres, mujeres, nifios, bebés, ancianos, y también animales. Todos estan
revueltos en una descarga de color, que si bien permite diferenciar las

formas de cada uno de los integrantes del cuadro, también los enreda en
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manchas que crean una atmosfera de complejidad cromatica, cargada de

tonos vivos y variados.

La obra en si tiene una profundidad y perspectiva muy interesante. Lo que
esta en primer plano enmarca las escenas posteriores del mismo cuadro, en
el que se observan multiples manchas que en conjunto forman la escena

completa.

Méas alla del buen manejo cromatico, sus cuadros, y en especial éste,
representa un juego de color que detiene los ojos del espectador en los
detalles variados que se representan en él. No sé si el pintor encarné en el
fondo de este cuadro una batalla ficticia o real que converge en la esencia
de la vida: la batalla constante de sobrevivir los dias. La vida es multicolor
para muchos y mas alla de los sucesos reales que formaban parte del
pasado y el presente de Kandinsky, la vida misma se encarg6 de presentarle
un paisaje “multicolor” en el que se desenvolvia todos los dias, pues
prestaba atencion al minimo detalle del entorno que lo rodeaba, los sonidos,
los colores, y las imagenes que cada dia lo saludaban desde diferentes
lugares®. Al fondo, en la derecha se observan cruces junto a una edificacion
gue parece ser un templo, que nos da la idea de la presencia de la muerte

en el desarrollo de la vida.

En esta pintura, como en muchas otras de Kandinsky, ya se advierte su

inclinacion por la sintesis y la pincelada libre. En él, también se refleja la
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influencia de la masica en sus composiciones, en el ritmo y la direccion de

las pinceladas, el movimiento de las formas, la vibracion y variedad del color.

El color en esta obra es vivo y enriquecido por una gama calida de
tonalidades vistosas y muy variadas, el cuadro es una composicion
“‘multicolor” que hace referencia a la realidad percibida por el pintor, el verde
se convierte en el fondo que acoge a los integrantes de la composicion,
constituidos por numerosas manchas o pinceladas sueltas que dan forma a
cada uno de ellos. Amarillos, ocres, naranjas, rojos y grises parecen flotar en

la mitad de un bosque que los observa.

Algunos de los elementos paisajisticos, como arboles, montafias y agua, son
tratados de manera suelta y abstracta en cuanto a pincelada, pero un tanto
realista en cuanto a color y valor, pues vemos un lago azul, montafas y
césped verde, arboles en clara semejanza a la realidad. Lo Unico que varia
en el cuadro de su sentido natural es el cielo, que esta pintado con verde,
pero esto se puede explicar a través de la utilizacion de un simbolismo con
respecto al color, o en su defecto, la representacion de un recuerdo en el
que el pintor vislumbro el cielo verde, aunque algo que llama mi atencion es
gue el pintor colorea la barba de un anciano y el cuerpo de un gato que se
encuentran en primer plano del mismo color verde, lo que me hace pensar
en que tal vez esta representaciéon de algunos elementos por parte del
pintor, es intencional, o simbdlica, pues naturalmente serian de color blanco,

o gris.
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Asi, el cuadro presenta en sus tonalidades mayor cantidad de verde, y éste
es un color profundo para Kandinsky: “Los colores que componen el verde
son activos y dinamicos, por lo que podemos establecer teGricamente,
segun el caracter de su movimiento, el efecto espiritual que produce [...] El
verde absoluto es el color mas tranquilo que existe: carece de dinamismo,
carece de matices, ya sean de alegria, tristeza o pasion; no exige nada; no

[lama a nadie.” (Kandinsky, 1979: 68,70)

El césped sobre el que descansan todos los personajes, se ha trabajado de
manera “multicolor”, se yuxtaponen colores de variados matices que resaltan
la cromatica del cuadro con el estilo puntillista. Sobre el verde del césped
descansan pequefias manchas amarillas, rojas, blancas, azules y de colores

pasteles y neutros.

Fig. 31
Fuente, imagen: Dichting H., 1999:8
Esquema cromatico elaborado por la autora
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En la Fig. 31 se realiza una comparacion entre el cuadro y un esquema
cromatico de su composicion. Los colores de la tabla se han extraido acorde
al cuadro original, iniciando en la parte izquierda superior en la que tenemos
el cielo trabajado con tonalidades verdosas, en el que flotan manchas grises

y blancas que corresponden a las nubes en el paisaje.

Los valores tonales nos permiten conseguir efectos de iluminacion,
perspectiva o distancia. En el caso de “La vida multicolor” permite alcanzar
profundidad en la escena, trabajada a partir de pinceladas de color puro que
generan un dramatismo luminico entre los colores claros y oscuros que
hacen emerger las figuras y formas ante los ojos del espectador, y para esto
analizaremos la pintura en escala de grises (Fig.32). En este cuadro se
trabaja con gradaciones tonales amplias, trabajadas a base de intervalos de

tonos muy acertados que equilibran la composicion.
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La forma de Kandinsky de trabajar el color en esta obra es muy interesante,
pues hace que todos los elementos resalten entre si, gracias a la utilizacion
de complementarios sin caer en una mezcla impactante de colores, a pesar
de que los tonos utilizados son muy variados. Es frecuente observar
espacios de color marcados por pequefias pinceladas amarillas y violetas,
verdes y rojas o naranjas y azules, como en la campesina que se encuentra
en primer plano, en la esquina derecha, que tiene su ropaje coloreado con
un fondo oscuro sobre el que flotan manchas amarillas y violetas que
parecen hacerla resurgir de la oscuridad (Fig. 34). En el plano posterior del
cuadro, en el extremo izquierdo encontramos a una pareja corriendo, y el
ropaje del novio ha sido tratado con naranja y azul, dos complementarios

gue lo hacen distinguirse en el prado verde (Fig. 33).

Fig. 33 Fig. 34

Esta compensaciéon y contraste que se logra gracias a los complementarios

se refleja en las figuras presentadas anteriormente, pues en la Fig. 33,
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encontramos un esquema de contraste de complementarios, que se da por
la presencia de colores diametralmente opuestos en el circulo cromatico,
que ofrecen una excelente posibilidad de contraste, y por lo tanto de
distincién con respecto al resto de tonalidades®. Kandinsky, para que este
contraste no sea grosero, trabaja con complementarios de diferente
saturacion, en este caso el verde del prado es un verde aclarado con blanco
y amarillo, mientras que el color de la camisa del novio es un rojo naranja

muy Vivo.

El vestuario de casi todos los personajes del cuadro, ha sido tratado con
pinceladas definidas y marcadas, como por ejemplo en el nifio que se
encuentra jugando a las escondidas, ubicado en la esquina izquierda del
primer plano (Fig. 35), los reflejos de luz que Kandinsky pone en su ropa los
hace a través de pinceladas marcadas de gris claro. En si, en casi toda la
escena, el pintor coloca manchas de colores planos, matizadas por el resto
de colores conjuntos que se trabajan en tonalidades mas claras u oscuras,
gue permiten conseguir el volumen deseado en la obra, como se puede
observar en la figura a continuacién, en el ropaje de las nifias que se
encuentran en primer plano, se trabaja con un color plano, en este caso, rojo
y verde (volvemos a los complementarios) y se le aplica unas cuantas
pinceladas casi negras en el ropaje para darle volumen y cuerpo a las
formas y personajes. Ademas, cabe recalcar que esta riqueza cromatica no
es excesiva gracias a la utilizacion de un soporte de fondo negro, que

neutraliza la variedad de matices y armonias de complementarios.
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Fig. 35

En los planos intermedios, en los que se desarrolla la batalla representada
por el pintor, las formas y estructura de los combatientes son conseguidas
gracias a la ubicacion de pequefios bloques de color que forman un todo, y

permiten recrear la escena plasmada por Kandinsky en el presente cuadro.

En las Fig. 36 y 37 respectivamente, podemos observar también como
Kandinsky se vale de los colores analogos* para conseguir la armonia
requerida por el cuadro al haber tantos colores inmersos en la composicion,
y es asi que trabaja con colores adyacentes en el circulo cromatico: azul y
verde, amarillo y naranja, como se puede ver respectivamente en las

siguientes imagenes:
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La vida multicolor se representa desde una reminiscencia evocada por la
nostalgia de sus momentos en Rusia, se en una escena natural que invita al
espectador a involucrarse en las diferentes acciones que se desarrollan en el

cuadro a través de figuras y seres proyectados mediante la fuerza del color.
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Primera acuarela abstracta

Obra: Sin titulo (Primera acuarela abstracta)

Afo: 1910-1913

Técnica: Lapiz, acuarela y tinta china sobre papel

Tamafio: 49,6 x 64,8 cm

Ubicacién: Museo Nacional de Arte Moderno, Centro Georges Pompidou,
Paris.

Fig. 38
Fuente: Imagen, Diichting H., 1999: 39

En 1910, Kandinsky pinta su Primera Acuarela Abstracta, este cuadro es

fundamental en el giro que tiene su pintura, pues el pintor esta ya en el
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terreno de la abstraccion. A partir de aqui, Kandinsky se convence de que la
figuracion no lo es todo en la representacion pictoérica, y que eliminando las
referencias figurativas del arte, estaria mas cerca de la verdadera esencia de

las cosas, es asi que el pintor manifiesta:

“Volvia de mis bosquejos, enfrascado en mis pensamientos, cuando,
al abrir la puerta del estudio, me vi de pronto ante un cuadro de
belleza indescriptible e incandescente. Perplejo, me detuve mirandolo.
El cuadro carecia de todo tema, no descubria objeto alguno
identificable y estaba totalmente compuesto de brillantes manchas de
color. Finalmente, me acerqué mas y so6lo entonces reconoci lo que
aquello era realmente: mi propio cuadro puesto de lado sobre el
caballete... Una cosa se me hizo manifiesta: que la objetividad, la
descripcion de objetos, no era necesaria en mis pinturas y, en

realidad, las perjudicaba”. (Kandinsky, -apud Vicens, F, 1973: 19)

Las experiencias sinestésicas, como la de la Opera de Wagner®, o las
percepciones de su entorno®, en las que sentia que podia oler, o escuchar
los colores u objetos, inspiraron profundamente sus determinaciones sobre
el color, dentro de los opuestos: calido-frio y claro-oscuro. Y esto se detalla a
profundidad en su libro “De lo espiritual en el arte”, en el que analiza los

efectos del color en el ambito psicolégico y emocional del ser humano:
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“Por ejemplo, los colores claros atraen la vista con una intensidad y
una fuerza que es mayor aun en los colores calidos; el bermellon
atrae y excita como la llama, a la que se contempla con avidez. El
estridente amarillo limon duele a la vista como el tono alto de una
trompeta al oido, la mirada no podra fijarse y buscarad la calma
profunda del azul o el verde [...] La fuerza psicologica del color
provoca una vibracién animica. La fuerza fisica elemental es la via por
la que el color llega al alma. [...] Finalmente, la cualidad acustica de
los colores es tan concreta, que a nadie se le ocurriria reproducir la
impresion que produce el amarillo claro sobre las teclas bajas del
piano, o describir el barniz de granza oscuro como una voz de
soprano. La armonia de los colores debe fundarse Unicamente en el
principio del contacto adecuado con el alma humana, es decir, en lo

que llamaremos el principio de la necesidad interior.” (Kandinsky, W. 1979:

42 -44)

Al mirar un cuadro abstracto en general, la mente asocia las formas con
objetos y figuras reales que parecen estar dispuestas a manera de cdodigo
con la finalidad de que la astucia del espectador logre descubrir lo que el

artista quiso manifestar a través de su cuadro.

Considero que este cuadro es un experimento de lo que el pintor
desarrollaria posteriormente en su pintura. Los bloques de formas en el

cuadro se disponen de manera simultanea, unidos por lineas finas, que
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parecen ser caminos que envuelven todo el contexto en una sinfonia de
colores. Me encanta la soltura de los trazos del pintor, que hacen que el
cuadro parezca tan libre y espontaneo que nada mas con mirarlo provoca
esa sensacion de ritmo libre y movimiento desordenado. Algo que admiro
mucho en Kandinsky, es la variedad cromatica de las composiciones de sus
cuadros, ya sean éstos simples o complejos. Ademas, se advierte ya la
diferencia que mantienen los cuadros del periodo inicial del pintor, cargados
de color, y textura espesa, en relacién a los cuadros de este periodo, que
inician con esta acuarela abstracta, en el que el color es menos explosivo y
vistoso. Existen contrastes y variedad entre los tonos que se advierten en la
pintura, pero ese acabado transparente que se logra gracias a la utilizacion
de la acuarela le da neutralidad a la composicién, lo que se diferencia
claramente de los cuadros que anteriormente se trabajaban por Kandinsky

con 6leo o pintura al temple.

En la primera acuarela abstracta de Kandinsky, un fondo transparente
neutral es el colchon donde reposan y juegan formas que desde su
bidimensionalidad observan al espectador extrailado sin encontrarles
sentido. En la Fig. 38 se muestra una tabla de colores que corresponde al

esquema de tonalidades y contraste del cuadro.
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Fig. 39
Fuente: Imagen, Duchting H., 1999: 39
Esquema cromético elaborado por la autora

En si Kandinsky trabaja con los tonos primarios, amarillo, azul, rojo, verde y
las variaciones de éstos, sobre un fondo relativamente claro, con lo que los
colores utilizados aparecen mas sutiles y arménicos que si hubiesen sido
dispuestos sobre un fondo oscuro, pues si colocamos un color sobre un
fondo oscuro parece mas claro, y si lo colocamos sobre un fondo claro
parecera mas oscuro (Fig. 40), aqui un ejemplo de como el rojo en el fondo

negro parece mas grande y vistoso que el que esta sobre blanco.

Fig. 40
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Esta sutileza en la composicién armoénica del cuadro se verifica también en

su valor tonal.

En la imagen a continuacion (Fig.41) se muestra la pintura en escala de
grises. En ella se observa que no existe un contraste dramatico en cuanto a
valor, pues tenemos un fondo neutral y relativamente claro, sobre el que
flotan manchas mas oscuras, y la luz parece salir del centro y expandirse
hasta llegar a los bordes del cuadro guiada por el movimiento de las

manchas irregulares que dispone Kandinsky en él.

Fig. 41
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En el centro de la obra, se distingue una mancha gris que llama mucho mi
atencion, esta limitada por otra mancha negra, y una roja fina. A veces creo
que esta composicidon de colores personifica a Kandinsky, mirando su
composicién desde el centro, enfrascado en el ruido de ideas que estoy

segura debia tener mientras trabajaba (Fig. 42).

La composicion cromatica en esta obra esta trabajada a base de
transparencias sutiles que enriquecen la tonalidad general de la obra.
Kandinsky trabaja sobre un fondo blanco, que asemeja la nada, en el que
flotan manchas y lineas dibujadas que le otorgan gran fuerza expresiva. Es
como si todas sus ideas y pensamientos se hubiesen ubicado
indistintamente, eligiendo un color como favorito. Los trazos un poco “sucios”
0 agrisados predominan, y se ven avivados por manchas de color amarillo,

naranja, azul, rojo y verde.

Ademas, si observamos detenidamente la mezcla de tonalidades que el

pintor elige en las manchas del cuadro, veremos que en muchas de ellas se
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advierte la presencia de armonias de colores analogos y también de

complementarios, ya sean puros o agrisados (Fig.43).

El cuadro invita a ser observado pasivamente, gracias a la sutileza de su
cromatica. Creo que la primera impresion que se experimenta al observar
este cuadro, estd marcada por la pregunta, de ¢qué quiso decir el artista a
través de su pintura?, pero luego del razonamiento lgico, viene la presencia
del efecto del color que provoca este cuadro, y es como si el vaivén de las
manchas y pinceladas dispuestas en €l envolviesen nuestros 0jos en un
laberinto que va del amarillo al azul, y del rojo al verde, y aunque no se le

encuentre sentido alguno, es como un desahogo que provoca el desorden
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de sus elementos. A veces, cuando miro por algun tiempo esta obra, la
asocio con un ensayo orquestal, en el que cada instrumento toca por su
lado, y se provoca un ruido enorme que aparentemente impediria
concentrarse en el ensayo de cada quien, pero mas bien, actia como un

complemento que enreda los sentidos en la musicalidad del entorno.
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Composicion VI

Obra: Composicion VIII

Afo: 1923

Técnica: Oleo sobre lienzo

Tamafo: 140 x 201 cm

Ubicacién: The Solomon B. Guggenheim Museum, Nueva York.

Fig. 44
Fuente: Imagen, Dichting H., 1999: 72

Composicion VIII es un cuadro decisivo en el periodo abstracto geométrico
de Kandinsky, cargado de un lenguaje que exalta la linea y la forma, y la

suaviza con una cromatica claramente sutil.

De los inicios figurativos del pintor queda muy poco. En esta obra, en la que

Kandinsky se nutre de la experiencia tomada en la Bauhaus, sus cuadros
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“‘maduran” hasta llegar a estructurarse con multiples elementos que tienen
un significado especial para el pintor, y estan acorde a sus creencias

teosoficas y espirituales.

Esta pintura pertenece al grupo de las “composiciones” de Kandinsky, que
segun €l mismo, son obras creadas lentamente, tras analizar profundamente
el tema que se quiere tratar, del cual se realizan numerosos esbozos, y esta

elaborado bajo los factores de razon, conciencia, intencién y finalidad. (véase

pag. 57 de este trabajo)

Circulos, triangulos, angulos, semicirculos y lineas rectas y curvas, se
funden en el mismo cuadro, creando grupos de fuerzas que se reflejan en el
mismo como convergencias o divergencias en diferentes puntos. En la
composicién, los elementos se entrelazan relacionandose ampliamente entre
si, con una riqueza de formas, lineas, colores y superposiciones. El cuadro,
a pesar de mantener cierto “desorden” en la disposicion de los elementos,
refleja una sensacion de orden y libertad, matizada con colores basicos, pero
gue no por esta determinacion dejan de lado la belleza y expresividad de la

obra.

Composicion VIII tiene mayor peso en la parte izquierda del cuadro, por el
circulo negro que es mucho mas grande que el resto de figuras de la obra. El
resto de formas se complementan en lo que parece ser un universo

inmaterial de pensamientos, emociones, llanto y alegria. El circulo para
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Kandinsky, era un simbolo infinito y eterno, y en este cuadro parece ser el
punto de origen de todo, tiene un aura naranja que emana energia y fuerza,
y atrae al resto de elementos hacia si, aunque estos se encuentren
dispersos por el espacio. El tratamiento del 6leo aqui, es muy interesante,
pues le da cierto aspecto de transparencia que enriquece la textura y
cromatica del cuadro, que parece ser una acuarela por su textura lisa y sus

sutiles degradados.

Fig. 45
Fuente, imagen: Dichting H., 1999: 72
Esquema cromético elaborado por la autora

En lo que respecta al color, en esta pintura Kandinsky trabaja sobre un fondo
casi neutro, un color blanquecino amarillento que no interfiere ni opaca las
figuras que descansan sobre él. “El blanco suena como un silencio que de
pronto puede comprenderse. Es la nada primigenia, la nada anterior al
comienzo, al nacimiento. Quiza sea el sonido de la tierra en los tiempos

blancos de la era glacial.” Kandinsky, 1979: 73
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En la mayoria de cuadros del pintor encontramos el color azul como parte de
la composicién, y al ser uno de sus colores favoritos, por la calma que

emana, y esta también presente aqui.

El equilibrio entre colores calidos y frios es muy interesante. El circulo negro
parece tener un alma violeta y un aura roja, de la que parten el resto de
figuras dispuestas en el cuadro, que con frecuencia aparecen representados
como circulos y triangulos. Aqui, el pintor les otorga a numerosos circulos
esa especie de aura tan caracteristica en sus cuadros finales (véase pag. 54 de
este trabajo), trabajada con los colores base, amarillo, azul y rojo, siendo en los
circulos pequefios de la izquierda el aura azul y amarilla respectivamente, y
en el circulo grande del extremo superior es roja. Para Kandinsky los colores
tenian especial denominacioén y efecto:
“Si describimos dos circulos iguales y rellenamos uno de amarillo y
otro de azul, podremos percibir que el amarillo irradia fuerza, adquiere
un movimiento desde su centro que lo aproxima casi perceptiblemente
al espectador. El azul, por el contrario, desarrolla un movimiento
concéntrico (como un caracol que se introduce en su concha) que lo
aleja del espectador. El primer circulo incide sobre la vista, el segundo

la absorbe”. Kandinsky, 1979: 65
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Fig. 46

“El amarillo se vuelve facilmente agudo y no puede descender a gran
profundidad. El azul dificilmente lo hara y no podra ascender a gran
altura [...] El verde es el color del verano, cuando la naturaleza ha
superado la turbulenta adolescencia de la primavera, y se sumerge en
una calma satisfecha [...] El violeta es pues un rojo enfriado, tanto en
sentido fisico como psiquico, por eso tiene algo de enfermizo,

apagado (como la escoria) y triste.” Kandinsky, 1979: 70

Kandinsky hace uso de la fuerza de los trazos negros sobre el soporte
blanco, que estilizan y enriquecen la composicion, ademas de la utilizacion
de los colores primarios y secundarios, que juegan en un estallido de color,
trabajado a base de gradaciones sutiles en algunas formas y colores planos
en otras, como si todo formara parte de un rompecabezas desarmado que

intenta conseguir nuevamente su estructura. En este cuadro también se
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hace evidente la presencia de opuestos con los que se trabaja e intenta

equilibrar, oscuro sobre claro, angular sobre circular, y blanco sobre negro.

La valoracion cromatica de la obra esta marcada por un ritmo regular de
gradaciones de similar intensidad que corresponden al fondo, y a algunas
figuras que flotan en él, que son avivadas e intensificadas por el negro
intenso del circulo mas grande dispuesto en la esquina superior izquierda del
cuadro, y algunos espacios coloreados de las cuadriculas en perspectiva

gue incluye Kandinsky en la composicion (Fig.47).

Fig. 47

Me encanta la idea de saber que el pintor se vale de simbolos y signos para
representar sus ideas que constituyen un lenguaje que Kandinsky ha sabido

manejar con total inteligencia, y que se encuentra argumentado en sus
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propias explicaciones a partir de los significados que el propio Kandinsky
brind6 a sus figuras, y determind en sus escritos De lo espiritual en el arte

(1911) y Punto y Linea sobre el plano (1926)
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En la obra de Mir6 se pueden identificar claramente algunos periodos en su
pintura, inicia bajo la influencia del impresionismo y el cubismo; cruza con
realidades y personajes fantasticos y oniricos, y finalmente desemboca en
una abstraccién organica e informal muy fuerte, cargada de expresion y
contenido onirico. El color como es de esperarse en este tipo de obras

aporta de forma determinante al resultado final obtenido.

Mas alla de la teoria, los colores tenian un significado simbdlico en el pintor,
representan el infinito, el cosmos, el fuego, la nada o la luz, indistintamente.
En una representacion no figurativa, Miré se apoya en la fuerza y la energia
de todos estos colores que constituyen una parte esencial de todas sus

composiciones.
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La masia

Obra: La masia

Afo: 1921-1922

Técnica: Oleo sobre lienzo

Tamafo: 132 x 147 cm

Ubicacién: Washington (DC), National Gallery of Art (Préstamo de Mary
Hemingway), Nueva York.

Fig. 48
Fuente: Mink, Janis, 2000: 30

Masia significa segun la Real Academia Espafiola: “Casa de labor, con finca
agricola y ganadera, tipica del territorio que ocupaba el antiguo reino de

Aragoén”’
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En 1921, Mir6 empieza a pintar uno de sus cuadros claves: La masia, en ella
se encuentran numerosos elementos significativos para el pintor, envueltos

en un paisaje cargado de nostalgia por su querida Catalufa.

A este cuadro, Mir6 tarda algun tiempo en terminarlo. Hizo numerosas

correcciones, y en una entrevista que dio tiempo antes de morir, manifestoé:

“‘Necesité casi dos afos para acabar el cuadro, pero la dificultad no
estaba en el hecho mismo de pintar. No, el motivo de haber
necesitado tanto tiempo, es lo que veia sufria una metamorfosis
constante. El cuadro era totalmente realista. No inventé nada.
Solamente quité la cerca del gallinero, para que pudieran verse los
animales. Antes de realizarse la metamorfosis, tuve que captar los
mas pequefos detalles del corral que veia con mis ojos. El eucalipto
gue estad en el centro del cuadro, por ejemplo, lo copié con toda
fidelidad. Cuando variaba el modelo, tomaba una tiza de las que
utilizan los nifios en la escuela y hacia las correcciones necesarias.
Estaba convencido de trabajar en algo importante, resumiendo el

mundo que tenia a mi alrededor”. (Permanyer, Lluis, 1978 apud Mink, Janis, 2000:

30)

La composicion de La masia, es muy cuidadosa y compleja, y en ocasiones
ha sido catalogada de “arquitectonica”. Mir6 admiraba a Antonio Gaudi, y

existe influencia de éste en las obras del pintor, en el sentido de las lineas
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onduladas en sus cuadros con respecto a las formas curvas de la
arquitectura de Gaudi, ademas de la busqueda de ambos de un arte catalan

del siglo XX basado en la tradicion®.

Otra influencia que presenta La masia, es el arte naif, que aunque era un
estilo recientemente reconocido en la época, también se sumaba a los
géneros de vanguardia. En el cuadro, se puede distinguir una representacion
de la realidad algo ingenua y detallada, acompafiada de objetos que
parecen tener vida propia y son tratados de manera infantil, que lo
relacionan también con el surrealismo. La perspectiva del paisaje es escasa,
y la casa que forma parte del él esta trabajada con detalles minuciosos, y
presenta un corte longitudinal, por lo que se puede ver claramente lo que

esta en su interior®.

También se observa claramente un circulo negro situado casi al centro del
mismo, del que nace un arbol de eucalipto simbolo del pueblo catalan -por
sus raices profundas y su potencial crecimiento-°, un gallinero, algunos
cultivos y edificaciones, animales y objetos que determinan una composicion
equilibrada y con gran rigueza cromatica. La masia, es un cuadro que a la
vista resulta simétrico. Segun el pintor: “Durante los nueve meses que
trabajé en La masia, pintaba de siete a ocho horas diarias. Padecia
muchisimo, horrible, como un condenado. Borraba mucho y comencé a
arrojar de mi las influencias extrafias, para reanudar mi relacién con

Cataluia” (Trabal, Francesc 1928 — apud Mink, Janis, 2000: 31)
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Una pintura que refleja libertad y fantasia, y aunque el pintor trabaja con
elementos y personajes reales, como el sol, la mujer, los animales, el campo
y los utensilios domésticos, los objetos inanimados parecen tener vida

propia.

El color en La masia estd determinado por un fondo azul que corresponde al
cielo, y que ocupa casi la mitad del cuadro, combinado con tonos amarillos,
verdes, grises y negros que dan vida a los elementos que se muestran en la
obra. En este cuadro se refleja el cambio de las pinturas iniciales del artista
en lo que a color se refiere, pues al principio estaban cargadas de tonos
puros, vibrantes y llamativos, mientras que aqui, trabaja con colores suaves,

gue llenan el cuadro de nostalgia y reminiscencia y profundidad.

El color es objetivo en esta pintura, y es un referente de la realidad que
observaba en el entorno rural donde creci6. El fondo azul del cielo emana
cierta sensacion de tranquilidad y reposo, y como esta despejado, nos da la
impresion de calidez en un dia soleado. Igualmente, la vegetacion trabajada
en los planos posteriores del cuadro, le da gran profundidad a la escena,
pues Miré trabaja con muchisimo detalle todos los elementos de esta

composicion.

“Vallés i Rovira explica el porqué del azul mironiano adquiere esta
dimension simbdlica de los poderes del espiritu: “El azul (blau)

equivale al cielo y pone en evidencia la maravillosa vastedad del

134



cosmos que ensancha, sin limites, el campo de la accién humana”. (.
Rovira, 1990:8). Este punto de vista es compartido por todos los

estudiosos.” (apud: Saturnino, Ramén, tesis doctoral, 1999:139)

Segun lo que explica este autor, el azul tiene especial significacion para
Mird, es el representante del cielo y la energia del cosmos. En La masia
podemos observar un cielo azul, tranquilo y despejado que pone de

manifiesto el caracter expresivo que determina su utilizacion.

“El negro (en Mird) es el color de la noche, el momento de la germinacion
lenta, soterrada, casi imperceptible de la vida”. (I. vallés i Rovira, 1990: 158 — apud:
Saturnino, Ramoén, tesis doctoral, 1999:64), con este color Mird representa la fuente
desde la que nace el eucalipto tan representativo para él, reafirmando el
concepto de nacimiento y germinacion del color negro, que utiliza como
herramienta expresiva para realzar el sentido de la vida y la pertenencia a un

entorno que amaba.

En la figura siguiente (Fig.49), observaremos el cuadro en relacion a una
tabla esquematica de los colores que utiliza el pintor en el cuadro, la mitad
azul frente a la naranja determina un contraste de complementarios
suavizado por los matices y sombras del paisaje, pues no se trabaja con
colores puros aplicados directamente, sino con tonos intermedios que le
permiten conseguir el volumen deseado en todas las figuras, creando un

contraste armoénico, que sirve como fondo del cuadro.
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Fig. 49
Fuente, imagen: Mink, Janis, 2000: 30
Esquema cromatico elaborado por la autora

También se observan degradados muy bien trabajados, que hacen que la
cromatica del mismo se enriquezca considerablemente, pues a pesar de que
los objetos no estan tratados de manera totalmente realista, gracias al color
se definen totalmente como caracteristicas del paisaje. El color actia como
herramienta distintiva de cada objeto que Mir6 coloca en la escena. Y el
equilibrio entre tonos agrisados y tonos calidos hacen que el cuadro

adquiera un caréacter terroso y rural.

Las tonalidades que Mir0 utiliza en esta obra enfatiza el estilo naif del que
estaba influido y en este caso constituyen un rasgo muy importante ya que
en lo que respecta al fondo entre la mitad superior e inferior del cuadro no se
observa una valoracién tonal muy perceptible, pues se estan utilizando

complementarios de la misma intensidad, el eje focal viene a ser el circulo
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negro colocado en el centro del que nace el eucalipto sumado al contraste
gue se provoca con el blanco adyacente que corresponde a la base del

arbol. (Fig. 50)

Fig. 50

En la obra también se aprecian otros elementos muy variados. Una mujer
gue se encuentra siguiendo un camino que esta abordado por huellas, una
planta silvestre que solo florece cada siete afios, una rueda que gira con la
ayuda de un burro, una figura semejante a un idolo, desnudo, sin cabellos,
parecida a una rana, variados animales y objetos también se hacen
presentes en el cuadro'’, que considero son una representacién de sus

recuerdos infantiles en el lugar, por lo ingenuo, detallista y extrafio de su
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apreciacion. También encontramos una escalera, que segun el simbolismo
de Mirg, representa la huida del mundo real hacia el fantastico, y también la

elevacion, o superacion y subida®?.

Es logica la relacion intima que presenta el cuadro con respecto a la infancia
del pintor, pues Mirg, al haber pasado gran parte de su nifiez en el campo
catalan, desarrollé una percepcién interesante de lo que veia de la realidad,

las costumbres los animales y el paisaje campesino.

Personalmente, creo que este es un cuadro que permitia al pintor sentirse
cerca de Cataluia, pues refleja el recuerdo de sus dias en su tierra natal,
junto al campo y la naturaleza que tanto le aportaron durante los primeros
afos. Los objetos y el paisaje parecen salidos de un cuento, es como Si
fuesen parte de un libro infantil, en el que cada elemento cuenta una historia.
Sus cuadros parecen tener un codigo secreto que puede ser descubierto al
observar minuciosamente la composicion de la pintura. Pero mas alla de
eso, considero que La masia era una opcion del pintor de mantener cercana
a Catalufia, pues las grandes ciudades y el ambiente que lo rodeaba, hacia
necesario un escape para un hombre enamorado del campo y del lugar
donde nacié. Con La masia, Mir0 regresaba a la hacienda de sus abuelos en

Tarragona.
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El carnaval del arlequin

Obra: El carnaval del arlequin

Afio: 1924-1925

Técnica: Oleo sobre lienzo

Tamafio: 66 x 93 cm

Ubicacién: Buffalo (NY), Albright-Knox Art Gallery, Room of Contemporary

Art Fund 1940

Fig. 51
Fuente: Imagen, http://lacomunidad.elpais.com/batiburrillo-punto-com/2010/5/1/el-carnaval-

los-animales

Hacia 1923, se produce un cambio en el estilo de Mird, es como si

descubriese un nuevo mundo lleno de seres y simbolos extrafios. La poesia
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moderna se introduce también en sus temas y en sus cuadros. Mird
encontraba entre pincelada y pincelada un dialogo infinito que a veces era
poético, otras no, pero siempre era parte de su expresion mas profunda. Su
lenguaje pictérico se construye a través de la observacion de la naturaleza y
la realidad del pintor. En sus cuadros de esta época, se distingue un fondo
delgado, liso y transparente, que encierra una composicion equilibrada y
simétrica. El pintor tomaba la realidad como punto de partida para crear sus

cuadros, desarrollando mundos distintos muy interesantes™>.

En 1924 aparece ya el primer manifiesto surrealista, y de esta época data
también el cuadro: El carnaval del arlequin, en esta obra ya se observa la

influencia de lo inconsciente y lo inmaterial en el pintor.

Igualmente, se distinguen un sinnimero de criaturas variadas en medio de
una celebracion, acompafiada de musica y juegos. Hombres, mujeres,
perros, gatos, diablos, angeles y demas animales rinden tributo a la fiesta

gue es observada desde una pequefia ventana por el sol.

En el boceto preliminar que Mird realiz6 de este cuadro, se demuestra que
las composiciones del pintor no surgen espontaneamente, sino que son el
resultado de un proceso profundamente estudiado y elaborado. Y esto
determina que el pintor ya tenia en su mente, preconcebido el cuadro a

pintar.
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Fig. 52
Boceto de El Carnaval del Arlequin, 1924-1925, Lapiz con almagre
Fuente: Mink, Janis, 2000: 42

Pero si comparamos el boceto inicial con el cuadro final, nos daremos
cuenta de que muchisimos elementos han cambiado en la composicion, la
guitarra, la ventana, la mesa y algunos cubos y elementos se mantienen,

pero otros han desaparecido, y otros aparecen.

En “El carnaval del Arlequin”, se aprecia una especie de guitarra mecanica
gue parece ponerle musica al cuadro, mientras seres extrafios flotan en una
realidad desconocida, junto a elementos simbdlicos que acogen al
espectador en un mundo fantastico. Miré conocia el consejo de Da Vinci, de
tomar las irregularidades de una pared, o de las nubes y sombras como
punto de partida de un cuadro, y éstos motivos precisamente se convierten

en fuente de inspiracion para el pintor. De lo casual obtiene formas que
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luego se convierten en cuadros poblados de seres raros, y en ocasiones

letras, palabras y frases que forman parte de la composicién.**

Las alucinaciones ocasionadas por el ayuno excesivo, también son
inspiradoras para el artista, como €l mismo manifiesta: “;Qué como obtuve
las ideas para mis cuadros? Por la noche volvia a mi taller de la Rue de
Blomet y me acostaba, a veces sin cenar. Veia cosas y las anotaba en mis
cuadernos. Veia alucinaciones en el techo”. (Picon, Gaétan, 1977- apud: Mink, J,
2000:41), incluso cuando hablo de este cuadro en una ocasién, manifesto: “La
madeja de hilo deshecha por los gatos, vestidos de arlequin, humareda que
se enrosca Yy apufala mis entrafias, en la época de hambre de la cual

nacieron las alucinaciones, registradas en este cuadro”. (Miré -Declaraciones: 192-

apud: Saturnino, Ramon, tesis doctoral, 1999:46)

Los colores son vivos y mantienen una cromatica inteligente que destaca la
alegria del mismo. ElI componente onirico es muy fuerte, y aqui se refleja la
influencia del surrealismo y su ideologia en lo que respecta a tematica, y
color. Es como si buenos y malos se unieran a la celebracién de la alegria y
al festejo del nacimiento de algo nuevo, reflejado en el simbolismo del sol. La
musica y el baile de los personajes, le dan al cuadro un toque de
espontaneidad y diversién que transmite esta sensacion de renovacion y

gozo.
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En la Fig. 53, se presenta la tabla esquematica de colores del cuadro, y se
puede observar que Mird trabaja en esta pintura principalmente con los
colores primarios puros, blanco y negro que establecen fuertes contrastes en

la composicion.

Los tres colores béasicos en si, son el inicio del resto de colores y para Miro
cada uno tenia especial significacion. EI amarillo para Miré simboliza la luz y
el infinito™®, el azul, como manifesté anteriormente, representa el cielo vy el
COSMOS (véase p. 134 de este trabajo), €l rojo es el fuego, y el verde simboliza la
fuerza del equilibrio, de la sintesis de contrarios: el amarillo y el azul*®. El
color que mas resalta en el cuadro es el azul, el color de los suefios de Mirg,
el color que lo transportaba al mundo de fantasia que en el que desarrolla

innumerables historias.

Fig. 53
Fuente: Imagen, http://lacomunidad.elpais.com/batiburrillo-punto-com/2010/5/1/el-carnaval-

los-animales
Esquema cromatico elaborado por la autora

143


http://lacomunidad.elpais.com/batiburrillo-punto-com/2010/5/1/el-carnaval-los-animales
http://lacomunidad.elpais.com/batiburrillo-punto-com/2010/5/1/el-carnaval-los-animales

El pintor trabaja el fondo del cuadro de manera neutral, como en muchas de
sSus composiciones, sitla casi en la mitad, una linea que parece un
horizonte, y a la misma vez separa dos bloques de color, uno mas fuerte que

el otro, lo que nos da una perspectiva de un cuarto en el que se desenvuelve

la escena.

Fig. 54

La gama armonica de colores esta establecida por triadas de tonos
equidistantes en el circulo cromatico, mas la presencia del negro, por lo que
podemos observar conjuntos de tonos, amarillo-azul-rojo-negro o amarillo-

verde-rojo-negro en este cuadro. (Fig. 54)

Si observamos el boceto inicial en el que no hay nada de color y lo

comparamos con el cuadro final, veremos que la presencia del color, le
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otorga una fuerza extraordinaria a la composicion, que envuelve al
espectador y lo atrae dentro del cuadro. Aqui se evidencia la importancia y la
fuerza del color como herramienta expresiva dentro del desarrollo de un
estilo, pues aunque el dibujo y la disposicién de formas sean trabajadas de
manera excepcional, es el color lo que define el caracter y la personalidad de

esta obra, unido a la significacion particular de cada color para el pintor.

El valor de este cuadro (Fig.55) esta determinado por el juego de contraste
de los pequefios bloques de negro y blanco que definen la cromatica de la
pintura, y permiten distinguir el volumen espacial de cada uno de los
elementos del cuadro, y dotar de perspectiva a la escena. La
correspondencia de los valores tonales del amarillo, azul, rojo y verde se
hace evidente en los grises de igual valor que dominan la composicion

puesto que son tonalidades que representan la misma fuerza cromatica.

Fig. 55
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El carnaval del arlequin es una obra que refleja y emana la alegria de vivir,
Sus personajes, con rostros graciosos y deformes le dan ese toque cémico
gue combinado con la risa y buena energia que transmite el cuadro, deja en

el espectador una sensacion de satisfaccion al observar la pintura.

En el cuadro se encuentran numerosos simbolismos, una escalera, que para
Miré simboliza huida y elevacion (véase p. 138 de este trabajo), 10S insectos que
tanto le intrigaban, el globo terrdAqueo como simbolo del cosmos existente.
En la obra es como si todos los personajes sufrieran una metamorfosis.
Pues el pintor toma objetos de la naturaleza pero no los plasma como los ve,

sino los transforma para crear personajes diferentes.

El personaje que esta tocando la guitarra y el arlequin con bigotes se llevan
el papel principal en el cuadro, en el que se desarrolla un “carnaval’, la
celebracion de la vida, en la que aparecen gatos jugando, pajaros,
mariposas o peces voladores. En Mird, también es frecuente encontrar el
simbolo del ojo humano, en sefal de la presencia del hombre sobre todo lo
existente, y el poder extrahumano de su interioridad creadora'’, y en este

cuadro encontramos varios.

Una ventana que se abre al exterior también se hace presente, desde la que

18
I

se ve una piramide negra que representa la Torre Eiffel™”, y también aparece

el sol.
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Muchos de los elementos en los cuadros de Mirg, al igual que las grietas de
las paredes que se observan aqui, son importantes como herramientas
tematicas, incluso en la parte superior del cuadro, cerca de la ventana
encontramos irregularidades en la pared que al final resultan siendo un
cantico en la composicién, pues el pintor incluye dos pentagramas y algunas
notas musicales junto a una clave de sol, lo que pone en evidencia la

influencia musical y lirica®.
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Constelaciones

Obra: Constelacion: Despertar al amanecer

Afo: 1941

Técnica: Aguada y colores a la trementina sobre papel
Tamafio: 46 x 38 cm

Ubicacién: Nueva York, coleccion privada

Fig. 56
Fuente: Imagen, Mink, Janis, 2000: 70
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En la época de la Segunda Guerra Mundial, Mir6 se refugia en el arte,
produciendo una serie de cuadros que llamara “Constelaciones”, en la que
luna, sol, estrellas, y varias figuras se combinan en un fondo de apariencia
un tanto cdésmica, enredados en una composicion compleja y cargada de
elementos que enriquecen el color y la forma en los cuadros del pintor.
“Constelaciones” es una serie de 23 obras que se expusieron en 1945 y
causaron un efecto realmente impresionante en el publico y en la New York
School of Painting, especialmente en artistas como Arshile Gorky y Jackson
Pollock, pues la distribucion “all over” de objetos y formas que presenta Mird
en sus cuadros, el dibujo casual, y los métodos surrealistas de obtencion de

formas, empezaron a insertarse en la pintura norteamericana®.

De la época en que pintd “Constelaciones”, alrededor de los afios 39

recuerda:

“Fue la época en la que estalld la guerra. Yo tenia necesidad de huir. Me refugie
intencionadamente en mi interior. La noche, la musica, las estrellas, comenzaron a
jugar un papel importante en la busqueda de nuevas ideas. La musica siempre me
ha entusiasmado, y ahora la muisica —especialmente la de Mozart y Bach -
desempefiaba el papel que habia jugado la poesia en los afios veinte, cuando
regresé a Mallorca después de la derrota de Francia. El material de los cuadros
gand también un nuevo significado. En las acuarelas rascaba el papel, para obtener
una superficie dspera. Cuando pintaba aquella superficie irregular, surgian curiosas
formas al azar. Tal vez mi aislamiento intencionado me habia conducido a buscar
nuevas ideas en los materiales. Primero en la serie sobre yute, de 1939, después en
la ceramica... Después de la serie en yute, comencé una serie de aguadas —una

concepcion totalmente distinta- que se expusieron en la galeria Pierre Matisse de
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Nueva York, después de la guerra... Se basaban en la reflexién del agua. No son
formas naturalistas, u objetivas, sino formas sugeridas por la reflexion. Ml objetivo
era alcanzar el equilibrio en la composicion. Fue un trabajo largo y dificil. Comencé
sin una idea previa. Un par de formas que se ofrecian dieron lugar a otras que las
compensaban, y que a su vez exigian otras. La cosa parecia no tener fin. Fue
necesario mas de un mes para acabar una sola aguada, ya que cada dia afiadia
nuevas estrellas, puntitos, capas de veladura e innumerables manchas de color, con

el fin de obtener definitivamente un equilibrio perfecto y complejo” (Sweeney, J, 1948 —

apud: Mink, J, 2000: 71)

El cuadro esta lleno de transparencias y formas delineadas que le dan ese
aspecto irreal y onirico, tan caracteristico de esta etapa de Mir6. Las lineas y
el color reaparecen cargados de movimiento y expresividad. En este cuadro,
como en muchos otros, el pintor hace uso de los colores fundamentales, con
ligeras variaciones que matizan la tonalidad del cuadro desarrollando un

fondo transparente y diluido.

Fig. 57
Fuente, Imagen: Mink, Janis, 2000: 70
Esquema cromatico elaborado por la autora
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Esta obra, como muchas otras de la serie a la que pertenece, tiene el fondo
trabajado sobre papel, que el artista humedecia con gasolina, y fregaba
hasta conseguir una superficie de textura rugosa. A partir de esto, trabaja el
color de fondo, lo que le permitia conseguir las transparencias que se
observan en el cuadro®. El fondo esta trabajado principalmente con el
contraste de complementarios rojo-verde, y de la mezcla rojo-verde resultan
tonos agrisados que complementan la cromatica del fondo, armonizado con

tonos como azul y amarillo que resaltan la vivacidad del cuadro.

Fig. 58
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Aqui, el pintor trabaja con tonos puros y planos, para lograr el contraste con
el fondo. Los elementos son trabajados a base de colores primarios,
amarillo, azul, rojo y verde, que provocan fuerte contraste al ser ubicados
junto a un fondo relativamente oscuro y a formas trabajadas en negro en
mayor porcentaje. Y gracias al delineado de todos los personajes inmersos
en la composicion, Miré logra destacarlos del fondo en el que se encuentran

dispuestos.

En cuadros como éstos, el color representa gran parte de la expresividad de
la obra. Es el maquillaje que necesita el entorno para hacernos flotar en esa
experiencia onirica que se vive al observarlo. Los puntos blancos, que van
junto a los suaves contornos de los protagonistas del cuadro, actian como el
perfil de estrellas de una “constelacion” ademas de corresponder a las luces

de la composicion, que dan equilibrio y sobriedad a la cromatica de la obra.

Para analizar el valor del cuadro, podemos darnos cuenta que las zonas de
contraste estas marcadas por el negro y el blanco -en cantidad minima-. La
gama de los valores tonales de una pintura es importante en el impacto que
esta genere al espectador, el fondo y los personajes del cuadro que han sido
coloreados con los tonos basicos se encuentran bajo la misma gama,
realzada por las figuras en negro, que aportan fuerza y movimiento al disefio

de la composicion.
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Fig. 58

Este método surrealista que aplicaba Mird para hacer surgir las imagenes en
sus composiciones, aplicando bases y fondos disparejos le permitian jugar
directamente con las irregularidades que en ellos se formaban, buscando

unir formas y construir personajes elaborados a base de ellas.

Despertar al amanecer, es uno de mis cuadros favoritos de Mir0, y pertenece
a esta serie. Esta lleno de espontaneidad y formas envolventes que parecen
transportarme al interior de su mundo. Cuando lo miro, siempre se me viene
a la mente una escena como esta: en la parte izquierda central del cuadro
parece estar una doncella que se despierta con el canto de un pajaro situado
al otro extremo, y los gritos de la nodriza obesa que se aproxima desde
abajo. La doncella, bostezando, parece despedirse del amante que conocié

en su suefo.
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Frida Kahls

Frida pinta por conviccién, por necesidad y por pasion, su obra evoluciona
poco a poco, buscando conseguir la representacion mas adaptable a lo que

pasaba en la vida de la artista.

Su obra, a diferencia de Kandinsky, o Mird, no avanza de acuerdo a
periodos artisticos o conceptuales, sino de acuerdo a la transicion de su
historia, al paso de sus dias, a la manifestacion de sus vivencias y
emociones.

El color en Frida Kahlo, surge de la espontaneidad, del significado de sus
emociones y de la pasion por representar todo cuanto le merezca
importancia. La mayoria de sus pinturas son una observacion Frida-universo

desde una perspectiva muy suya.

Muchos no consideran que Frida sea una “artista”, otros han idealizado y
mitificado su vida, y su arte... Yo considero que el valor de su aporte radica
en la capacidad de autoexplorarse a niveles increibles, y cada vez mas
profundos, sanar heridas a través de su pintura y plasmarlo en cuadros, que

buenos o malos con el paso de los afios impiden que su pincel sea olvidado.
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Autorretrato el tiempo vuela

Obra: Autorretrato “El tiempo vuela”
Afo: 1929

Técnica: Oleo sobre fibra dura
Tamafo: 86 x 68 cm

Ubicacién: Coleccién privada.

Fig. 59
Fuente: Kettenmann Andrea, 1999: 28
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“El tiempo vuela” es una obra en la que se observa por primera vez la
transicion que hace notorio el cambio en el estilo de la pintora, de lo europeo

a lo mexicano.

Este cuadro, en comparacién al retrato que le obsequié a Alejandro (véase p.
89 de este trabajo, Fig. 23), evidencia cuanto ha cambiado su estilo. Deja de lado
los retratos aristocréticos, de aspecto melancdlico, e introduce en el cuadro
un rostro altivo, fresco, que mira de frente y con la vivacidad del color

mexicano??.

El ropaje de sus cuadros anteriores ha sido sustituido por prendas
tradicionales, como la blusa de algodon que lleva Frida, que aun en la
actualidad, puede ser conseguida en los mercados mexicanos. Al fondo se
observan las cortinas —verdes- abiertas, que han sido recogidas por los
lados gracias a dos cordeles —rojos-, caracteristico de los retratos de la

época colonial, que luego se insertaron en el arte popular®.

Las cortinas abiertas permiten ver el cielo detras del balcon, donde se puede
observar un avion de hélice que esta volando. Junto a una de las cortinas se
encuentra una columna torneada, elegante, sobre la cual en lugar de posar
un objeto decorativo tradicional, se ha dispuesto un reloj despertador de
metal comun y corriente, que junto al avion determinan el nombre del cuadro

que expresa la idea de que el tiempo pasa volando®.
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El sencillo ropaje, los pendientes coloniales y el collar de jade, reflejan la
influencia cultural precolombina y colonial. Frida se representa como

mestiza, proveniente de sangre india y europea.

Es importante destacar, que Frida pinta para si misma, sin teorias, sin
argumentos tedricos, su impulso le lleva a crear de la manera mas

espontanea, sin seguir de manera rigida canones o imposiciones.

“[...] para ella, la pintura se convirti6 en el doble de su existencia, en
la concrecion de su interior y de un estado animico. Pintar no era
tanto el descubrimiento de la forma o del color, ni de instaurar nuevas
tendencias en la corriente artistica de su tiempo, de ahi quiza el hecho
de que sus creaciones no planteen un verdadero problema pléastico,
sino mas bien dar lugar a un lenguaje que al salir a la superficie nos
transmitiera la fuerza y la intensidad de su modo de sentir lo que la

rodea.” (Rico, Araceli, 1990: 117)

En lo que respecta al color, este cuadro esta trabajado de manera alusiva a
la realidad, Los colores no son totalmente planos, sino que presentan
gradaciones que refuerzan el volumen de los objetos. Esta pintura es de las
primeras que realizd la pintora, y refleja los inicios de su carrera artistica.
Pese a que Frida era una pintora casi autodidacta, la croméatica del cuadro

es buena, el tono de piel que consigue en la obra es brillante y le otorga gran
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luminosidad a su figura, que vestida con la blusa blanca de algodén equilibra
la composicién del cuadro. En la tabla a continuacion, se muestra un

esquema de colores principales:

Fig. 60
Fuente, imagen: Kettenmann Andrea, 1999: 28
Esquema cromatico elaborado por la autora

Las tonalidades de las cortinas junto a la blusa de la pintora conforman los
colores de la bandera mexicana, verde, blanco y rojo, y de alguna manera
pude traducirse al interés de la artista por avivar la representacién de su

identidad, y esto se puede leer facilmente en la pintura.

El cielo, trabajado con un azul muy claro, se funde con el fondo del retrato y
no molesta o distorsiona la neutralidad del mismo, permitiendo que la figura
que resalte sea la de la propia Frida sobre la que vuela un avion que

sobresale notablemente en la composicion. Este fondo azul, contrasta y
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aviva con una tonalidad naranja el tono de piel de la pintora, pues se trabaja
con un contraste de complementarios, con lo que se equilibra la composicion

y la cualidad del cuadro calido-frio.

Las gradaciones con las que trabaja, resultan en volumenes claros que
advierten el realismo de los cuadros de la pintora, en si, al observar este
retrato, la impresion general que produce el color, es de un tono neutral, que
refleja también de cierta manera, el episodio por el que ella estaba pasando.

Su mirada es altiva.

Basicamente se ha trabajado con los colores verde-rojo, y azul claro. El
blanco de la blusa acentla y resalta la figura de Frida, y le afiade mas peso
a la composicion en los primeros planos. Para la piel se utilizan colores
analogos en relacion al ocre y siena, matizados y aclarados con la ayuda del

blanco y del amarillo.

Fig. 61
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Trabaja con los colores de la tierra, y en relacion a la realidad de la que es
parte. Frida no elabora sus cuadros a base de teorias complejas sobre el
color, mas bien lo utiliza como un recurso expresivo a través de la pintura

para representacion de sus ideas.

La valoracion cromética de la imagen se basa en la utilizacién de tonos muy
contrastados: el blanco que es el mas luminoso y el gris al otro extremo, por
su parte los tonos intermedios que es donde se concentra nuestra atencion
detallan cada elemento del cuadro haciendo alusion al titulo de la obra, pues
permiten otorgar volumen a la composicion y conseguir la perspectiva

deseada

Fig. 62

En sus autorretratos en general, Frida, se presenta de manera un tanto fria e
indiferente, sin ninguna expresion en su rostro que identifigue de manera
clara su estado de animo. Las pinceladas son lisas y finas, otorgando al

cuadro una textura sutil y delicada en cuanto a la aplicacion de la pintura.
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Las dos Fridas

Obra: Las dos Fridas

Afio: 1939

Técnica: Oleo sobre lienzo

Tamano: 173,5x 173 cm

Ubicacién: Museo de Arte Moderno, Ciudad de México

Fig. 63
Fuente: http://www.fridakahlofans.com/c0290.htm

El dolor que le produjo la traicion de Rivera con su hermana menor Cristina,

devasté totalmente a la pareja, y fue causa de su divorcio en 1939. Fruto de
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esta etapa dolorosa de la artista, nace un cuadro muy expresivo, en el que

Frida se representa doblemente.

La pintura, su escape predilecto iba perfeccionandose cada vez mas. Frida
se retrata constantemente en compafia de sus animales o sola. La llegada
de Diego a su vida constituye un hecho que la marcara enormemente, y a
pesar de amarlo, ella consideraba que era otro accidente en su vida, pues el

sufrimiento que mantuvo por el amor que sentia por el pintor fue intenso.

“Diego-principio, Diego-constructor, Diego- mi nifio, Diego-mi novio,
Diego-pintor, Diego-mi amante, Diego-mi esposo, Diego-mi amigo,
Diego-mi padre, Diego-mi madre, Diego-mi hijo, Diego-yo, Diego-
universo, Diversidad en la unidad. ¢Por qué lo llamo Mi Diego? Nunca

fue ni sera mio. Es de él mismo”. (Frida Kahlo — apud: Kettenmann, A, 1999: 76)

Las dos Fridas es un cuadro que ronda sus origenes desde la nifiez de la

pintora. En su diario se lee:

“‘Debo haber tenido seis afios cuando vivi intensamente la amistad
imaginaria con una nifia... de mi misma edad mas o menos. En la
vidriera del que entonces era mi cuarto, y que daba a la calle de
Allende, sobre uno de los primeros cristales de la ventana, echaba
vaho". Y con un dedo dibujaba una “puerta”... Por esa “puerta” salia

en la imaginacion, con una gran alegria y urgencia. Atravesaba todo el
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llano que se miraba hasta llegar a una lecheria que se llamaba
PINZON... Por la O de PINZON entraba y bajaba intempestivamente
al interior de la tierra, donde "mi amiga imaginaria® me esperaba

siempre...” (Frida Kahlo — apud: Salber, Linde, 2006: 26)

En las dos Fridas, la pintora expresa su dolor ante la partida de Diego, este
cuadro, que se presentd en la Exposicion Internacional de Surrealismo es

uno de los mas importantes de la artista.

Fig. 64
Murray, Nickolas, fotografia
Frida pintando “Las dos Fridas” - Compérese con el cuadro final p. 161
Fuente: http://www.fridakahlofans.com/c0290.htm

“Frida Kahlo se inspiré en una gran variedad de lapices de colores que tenia
a su disposicién, considerando el simbolismo que le sugeria cada tonalidad.

Dentro de la paleta de Frida Kahlo, mediante unos renglones expresados en
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su diario cita lo siguiente: (por ejemplo, la electricidad, las hojas, la distancia
y la sangre). Algunas de las asociaciones de Frida Kahlo tienen un sentido
lirico otras proceden de su vocabulario de términos especificamente
mexicanos: tal es el caso de el mole citado como la pasta picante del color
marrén oscuro, asi mismo pasa el mismo sentido con chocolate, que se
prepara en México con pollo y carnes. El solferino cuya tonalidad es morada
0 rojiza, recuerda a la pintora la sangre de la tuna, zumo del fruto de la flor
del nopal (planta cactacea que crece en el suelo mexicano). Otro color al

que recurre la artista es el amarillo, simbolizando en este caso a la locura”

(La Paleta de Frida Kahlo, 2008, http://eluniversodefridakahlo.splinder.com/post/16574358) cfr. p. 95.

(Fig. 65)

Fig. 65
Fragmento del Diario de Frida Kahlo — colores
Fuente: http://eluniversodefridakahlo.splinder.com/post/16574358
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El color en las obras de la artista ahora es mas simbdlico, mientras la Frida
mexicana parece tener la piel mas morena la europea presenta la tez mas
blanca, en lo que respecta a vestimenta, ambas mantienen los colores
tradicionales de sus ropajes, el blanco por una parte y los colores vivos,
amarillo, azul y siena por otra. El cielo es pintado de manera natural, esta
sombrio y con muchas nubes, la croméatica guarda relacion con el contexto

del cuadro.

Debido a los colores utilizados, la figura que mas sobresale es la Frida
mexicana. El fondo neutro que imita el caos y la soledad que vivia la pintora
se comprara con un cielo gris cargado de nubes negras que forman parte del
lenguaje cromatico de la artista. La Frida mexicana trae su blusa de color
amarillo y azul, y personalmente creo que la utilizacién de estos tonos esta
relacionada al significado especial de cada uno de los colores para ella, pues
el azul para Frida es amor, energia y pureza, mientras que el amarillo que lo
rodea significa locura, enfermedad y miedo. Y esto consecuentemente
refuerza aun mas el sentido de la obra, luego de saber los antecedentes
suscitados que generaron su elaboracion. Por otra parte, el blanco del ropaje
de la Frida europea, es el fondo perfecto que intensifica el dramatismo del
rojo de la sangre vertida por la arteria rota que estd matando de dolor a la

pintora.

En la Fig. 65 se puede apreciar la tabla esquematica de colores del cuadro.
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Fig. 66
Fuente, imagen: http://www.fridakahlofans.com/c0290.htm
Esquema cromético elaborado por la autora

La pintora trabaja de manera interesante los contrastes: (blanco — rojo,
amarillo — azul, blanco — negro) y el detalle de cada elemento, en especial de

la Frida con traje blanco.

Mientras la Frida de la izquierda viste un traje europeo del siglo XIX, un
vestido victoriano blanco de boda, que refleja su ascendencia europea, la
Frida de la derecha esta vestida con un traje de tehuana. Tras las dos se
encuentra un cielo agitado y gris, lleno de nubes y turbulencia. Ambas estan
tomadas de la mano, y mantienen sus corazones a la vista, unidos gracias a
una arteria que nace de un medall6on que lleva la Frida mexicana con la
fotografia de Rivera, que esta controlando el flujo de sangre que fluye. La
Frida europea trae su vestido manchado de sangre. Es importante saber
porqué Frida visti6 a sus dos personajes de manera diferente, la Frida
mexicana representa a la mujer amada y respetada por Diego, con el

corazon completo, y apretando en su mano el retrato de Diego nifio. La otra
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Frida, la europea, representa a la mujer abandonada, con el corazon a la
vista y roto, que finalmente corta con las tijeras que se encuentran en su
regazo la arteria por la que fluye la sangre y une ambos corazones,

manchando su vestido. Ahora Frida es la Ginica compafiera de Frida®.

El valor tonal del cuadro, se puede apreciar en la Fig. 67, podemos darnos
cuenta, la importancia del color en este cuadro, en la distincion de elementos

y en el efecto vivaz que le aportan.

Las dos Fridas es un cuadro simbdlico para la artista, al igual que otras
pinturas, ésta le sirve de terapia y desahogo para su sufrimiento que en ese

momento era intenso.
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Abrazo de amor

Obra: El abrazo de amor de El universo, la tierra (México). Yo, Diego y el
sefior Xolotl,

Afio: 1949

Técnica: Oleo sobre lienzo

Tamafo: 70 x 60,5 cm

Ubicacion: Coleccion Jacques & Natasha Gelman, Ciudad de México.

— S
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Flg 68
Fuente: Kettenmann Andrea, 1999: 77
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Los hijos que nunca pudo tener, fueron compensados con el amor maternal
gue sentia por el propio Diego, y que se refleja en numerosos cuadros en los

que lo retrata como un nifio, o un bebé del que carifosamente cuida.

Uno de estos cuadros es El Abrazo de Amor, en el que Frida hace referencia

a la mitologia mexicana y a su amor por Diego.

Para Frida era natural su instinto materno de proteccion y carifio con Diego,
ella queria tenerlo siempre en sus brazos. De entre todas las mujeres con
las que andaba Diego, ella deseaba que se mantuviese como su nifio recién
nacido, todo el tiempo en su regazo, esto apacigua de cierta manera el dolor

gue le causaba no haber podido procrear.

En el cuadro se observa a Frida que trae en sus brazos a Diego nifio, que
tiene el tercer ojo en su frente, el de la sabiduria, en sefial de que lo veia y lo
conocia todo. Representa también como fondo, la dualidad del universo, en
sus elementos sol y luna, dia y noche. Se distingue también lo que la artista
define que es la diosa de la tierra “Cihuacéatl” que abraza a los amantes y
en sus brazos recoge flora de vida, que se escapa por su pecho agrietado en
forma de leche materna. La diosa, en la mitologia antigua mexicana era una
mujer mitad serpiente, fue la primera en dar a luz y por esto era considerada
protectora de los partos, e iniciadora de la humanidad, pues se consideraba
gue molia huesos de las eras previas y los mezclaba con sangre para dar

vida. En la parte inferior del cuadro, sobre uno de los brazos de Cihuacéatl,
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descansa un perro “ltzcuintli”, -parecido al chihuahua pero en una variedad
del animal sin pelo-, que era una de las mascotas favoritas de la pintora, y se
encuentra alli en representacion del guardian del mundo de los muertos,
Xolotl. Este era un dios de la mitologia mexicana, era el animal, sefior de la
estrella de la tarde y el inframundo, el dios del relampago y los espiritus, que
ayudaba a los espiritus a trascender. En ocasiones también era considerado
el dios del fuego y la mala suerte. Xolotl, era un dios que temia
enormemente a la muerte, que no la acepta y quiere escapar de ella a través
de constantes metamorfosis. La representacion de Xolotl a través de un
perro, determina la compariia que este brinda a los muertos en su viaje a la

eternidad, para que luego estos puedan resucitar®®.

La vida y la muerte es un tema bastante repetido en las obras de Kahlo, su
interés por el renacimiento y la vida cuando algo muere era también algo
simbdlico. Mueren las noches, pero nace el amanecer; mueren las personas,
pero nacen los recuerdos, en si Diego muri6 muchas veces para ella, pero
volvié a renacer siempre. La presencia de Cihuacéatl, es muy importante,
porque refleja la fertilidad y la capacidad de renacer juntos, como sol y luna,
como hombre y mujer. Ademas, Xoélotl se encuentra como guardian,

resguardando el camino de la pareja hacia la eternidad.

El color en esta obra, no se aleja de la realidad que vive Frida en su “Abrazo
de Amor”, sabiendo que refugia a Diego en sus brazos es feliz, y su vestido

rojo refleja la pasion y el amor en el que recoge a su amante. En si el fondo
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es neutro, ya sean hojas, tierra o cielo, nada resalta mas que la pareja en el

centro del cuadro.

El verde hoja, es el color de la tristeza para Frida segun escribe en su diario,
y la diosa Cihuacéatl, se encuentra coloreada de verde, con su pecho
agrietado que desemboca en un derramamiento de leche, que por su forma
de lagrima, evoca el sufrimiento de la artista al no poder ser madre. El verde
y el color tierra son los tonos que envuelven a la pareja en su abrazo. El
simbolismo de los colores, es determinante en la obra de Kahlo, ademas de
ser instrumentos que permiten la descripcion de una realidad, actian como
elementos que intensifican el mensaje comunicativo de la pintora, reforzando

sentimientos y acontecimientos que formaban parte de su vida.

Fig. 69
Fuente imagen: Kettenmann Andrea, 1999: 77
Esquema cromatico elaborado por la autora
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Las tonalidades que utiliza Frida en el escenario del cuadro son colores de la
naturaleza, de la tierra de las hojas, y también colores en oposicién, claro-
oscuro, que se ven acentuados por el vestido tradicional rojo que esta
utilizando, y que al mismo tiempo parece ser un lago de sangre en el que

flota Rivera con su mirada de nifio de pesebre.

Al analizar la valoracién tonal de la obra (Fig. 70), se evidencia mas el
contraste de la oposicion de los colores, claro-oscuro, dia noche, que divide
al cuadro verticalmente en dos bloques diferentes, en el que se manifiesta la
presencia Kahlo-Rivera. La gama de tonalidades con las que trabaja la
pintora, se manifiesta a través de ciertas gradaciones que enriquecen la

cromatica del cuadro, le otorga profundidad e impacto.

Fig. 70

Creo que Frida se enamora de la pintura mientras le platica sus penas, sus

suefos, sus amores y su deseo. Tal vez estaba loca, cansada o feliz por
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como la vida se presentd ante ella. Sin darse cuenta, mientras miraba su
reflejo, empezo6 un didlogo-pictorico que tuvo fin cuando muridé esperando a
la “pelona”’. Pienso que se debe conocer la vida de la artista para poder
entender la obra que produce. El amor, la vida y la muerte, son cosas que
todos los humanos compartimos, pero no todos lo vivimos de la misma

manera.
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CONCLUSIONES:

Luego de haber realizado el presente trabajo, he concluido que el color es un
medio expresivo muy poderoso en la pintura. Su fuerza comunicativa
transporta al observador al universo interior del artista y lo hace participe del
mismo, pues lo contagia de su animo y lo invita a conocer el reflejo de su
alma; esto a su vez se constituye en un vinculo que se provoca porque el
color toca lo més sentido y sublime del espiritu humano, pues es capaz de
despertar interrogantes que a la vez no buscan respuestas, sino que es su
sola contemplacion la que satisface sin palabras o argumentos. Kandinsky,
Miré y Frida Kahlo, utilizan esta fuerza expresiva del color y lo aplican en su
obra de manera fantastica, transportandonos a mundos subjetivos cargados
de emocion y fantasia como es el caso de Kandinsky y Mir6, en cambio
Frida, nos muestra su realidad a través de simbolos cromaticos que
construyen un mundo cargado de emociones y sensibilidad que son una

ventana abierta a la interioridad del artista.

Por otra parte, he constatado que los aspectos historicos, sociales y
culturales influyen directamente en la produccion artistica de cada uno de los
pintores, siendo tan fuerte en ocasiones que en el caso de Frida Kahlo, el
accidente que sufrio fue un acontecimiento decisivo en su iniciacion en el
arte. De igual manera en Mir0, o en Kandinsky, el panorama social, politico y
sus relaciones profesionales -en el caso de Kandinsky con Schoenberg, y

Miré con Breton- cambian radicalmente el sentido y la aplicacion del color en
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cada uno de ellos. Es asi, que Kandinsky en su estancia en la Bauhaus, tras
la Primera Guerra Mundial desarrolla un lenguaje croméatico asociado a sus
experiencias sinestésicas y lo aplica directamente en relacion a las formas
geomeétricas de sus cuadros. Mirg, tras haberse unido al movimiento
surrealista en Paris, da rienda suelta a la aplicacion del color, se guia por los
sentidos y emociones, determinando que para él, el color de sus suefios era

el azul.

El color actia también como una marca personal en la produccién pictérica
de cada uno de los artistas seleccionados, marcando un estilo que se refleja
claramente en la composicion y en las tonalidades de las obras trabajadas
con fondos claros, oscuros, o cargados de elementos en cada uno de los
diferentes pintores. Y es asi, que dependiendo de la aplicacion y utilizacion
del color se marcan los periodos artisticos de cada uno de ellos, pues se
establece un conjunto de obras que presentan similitudes o diferencias que
se verifican en relacion a la cromatica. Esto se puede apreciar, en la serie de
cuadros que realiza Kandinsky en su etapa abstracto-geométrica, en la que
trabaja sobre fondos neutrales y composiciones sutiles, a diferencia de sus
pinturas iniciales, que son marcadas por explosiones de color y fuertes

contrastes.
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RECOMENDACIONES:

176

Considero que es muy importante que cuando se estudie el estilo o
produccion de un artista determinado, se amplie el conocimiento de los
aspectos historico-sociales y personales del artista en mencion, debido a

la influencia que estos presentan en su trabajo.

Me parece interesante, que los profesionales en formacion y artistas
puedan verificar por si mismos el impacto que tiene el color en el
espectador y su capacidad de transmitir emociones en la elaboracion de

su obra personal

Creo que se deberian implementar ejercicios de asociacion entre colores,
formas y sonidos, pues la influencia e interrelacion de varios elementos
desde siempre han constituido una herramienta interesante que motiva y

enriquece la creatividad del artista.
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