IES ALMENARA. (Departamento de Geografía e Historia). Historia del Arte.

LA  PINTURA:  
CARACTERÍSTICAS GENERALES.

Concepto:- Representación sobre un plano (dos dimensiones), a diferencia de las otras artes plásticas.
Utilidad:- No sólo decorativa. Función mágica, mensaje religioso, social, testimonial, etc.
- Variantes dentro de lo que entendemos por «pintura» en sentido estricto: Tejido, vi​driera, cerámica, mosaico.

- Respecto a las otras artes plásticas tiene sus ventajas: facilidad de realización, materia​les ligeros, económicos (cualquiera, en un momento puede ser «pintor»).
1.- VALORES TÉCNICOS

A) Soporte:


- Muro.



- De caballete (tabla o lienzo).



- Miniatura: Pergamino, vitela, laminado de marfil, laminado de metal.



- Papel o cartón.



- Tela.


   Preparación del soporte:
- Se le llama "imprimación" (es la primera capa sobre la cual se aplican las demás, inclu​yendo el fondo). La imprimación puede ser blanca (usada por los impresionistas) o de un tono oscuro (usada por Rembrandt).

- Muro: Preparación del fresco. 

- Tabla: Capa de albayalde o de estuco. 

- Lienzo: Capa de albayalde o teñido ligero. 


       - Papel: Se le humedece previamente.


   Reparación del soporte:

                      -  Tabla: «Engatillado» (enrejado de madera en la parte posterior).

                      -  Lienzo: «forrado» (colocación de otro lienzo pegado detrás).


B) Técnica:

     El color se forma de: Pigmento (polvo) y un aglutinante. 

     Las técnicas de trabajo son:
- Fresco: Sin aglutinante: se aplica al muro o al techo. Se prepara una capa de cal y are​na o estuco, y sobre ella húmeda se pinta. No admite correcciones y permite poca gama de color (Miguel Ángel).

- Temple: Sobre el muro, tabla, lienzo. Emplea como aglutinante el huevo o la cola. Se utilizan pinceles pequeños, pinceladas ligeras. No es fluido y es difícil de modificar. Se prepara la base con yeso (Fray Angélico).

- Óleo: Sobre tabla, lienzo o cartón. Emplea como aglutinante el aceite de linaza. Se utiliza sobre todo aplicado al lienzo, por ser el más ligero y adecuado. Admite modificaciones. Se cubre con barniz (Rubens).

- Encausto: sobre tabla o muro. Es una mezcla de pigmentos, resina y cera como agluti​nante. Se ha de aplicar con paleta y pinceles calientes.

- Acuarela: Sobre papel. Mezcla de pigmento, goma y agua. Carece de color blanco, pues al ser colores transparentes se 
usa el fondo del papel. Es difícil, pues no admite correccio​nes. El papel se ha de humedecer previamente para evitar el que se deforme, una vez seco y aplicado a una tabla ya está preparado para pintar. Una variación es el LAVADO, cuando se usa una sola tinta (Durero).

-  Pastel: Sobre papel o varios. Pigmento y goma. Difícil fijación, y pinturas quebradi​zas (es como la acuarela pero sin el agua para disolverla). Debe dársele una capa posterior de un protector para fijar los colores y que dure más. Buenos colores (Paul Klee).

- Aguada: Sobre papel o varios. No es transparente y es más fácil su uso que el de la acuarela. Es el «gouache» (Picasso).


C) Proceso.
- Para pintar (por lo menos, desde un punto de vista tradicional), es necesario un proce​so preparatorio del tema, colores... Para ello hay muchos métodos (a veces, según cada pintor). 

- Cuadriculado de la base y dibujo posterior. 

- Boceto general (bosquejo coloreado para ver la impresión de conjunto). 

- Estudios parciales: dibujos en detalle, bocetos de varios colores. 

                     - También se puede prescindir de todo lo anterior. Hay quien crea directamente.

2.- VALORES FORMALES

A) Temas.

El arte ha estado tan sometido a la sociedad de cada momento, que incluso en el tema de los asuntos a tratar, ha dependido de la situación histórica: La Sociología del Arte y la His​toria Social del arte estudian este desarrollo.

Primordialmente, los temas más repetidos han sido los religiosos y los temas en función de exaltación de un tipo de poder. La censura ha privado, por ejemplo, de la representación del desnudo en determinadas épocas y países.


Los temas más corrientes son: Religiosos, paisaje, marina, bodegón, retrato, desnudo, histórico, costumbrista, panorámica, etc.

Globalmente, pueden hacerse dos grandes clasificaciones: Representación figurativa y re​presentación abstracta (aunque ésta rehuye incluso del término «representación»).

Inmerso el mundo del arte en el de la cultura de cada época, hay temas que aparecen si​multáneamente en la pintura y en la literatura.


B) Composición.
· SIMBOLISMO DE LAS FORMAS.

Todo cuadro contiene fundamentalmente una estructura de líneas y masas; aunque ésta no aparezca bien definida, será fácil encontrarla como esquema básico de toda composición; la fuerza emotiva de ésta se deberá, en gran parte, a la significación rítmica de su estructura. Por la disposición de las líneas se determina el carácter general de la composición. Las líneas forman el esqueleto del que depende toda la anatomía del cuadro y son las que nos hacen reac​cionar, inconscientemente, ante su potente influencia; cada línea es una especie de gesto per​manente, que induce, despierta y sugiere sensaciones.


Cada línea tiene un gran poder de expresión por sí misma. Por ella es posible llevar la vista a un determinado lugar del cuadro, controlando el sentido direccional de la composición. Puede hacernos dirigir la vista al punto de mayor interés en el cuadro.

Emotividad de las líneas:
- Horizontal: Expresa descanso y paz.

- Vertical: Seguridad y fuerza. Su efecto es de ascensión sublimidad, permanencia, es​tabilidad, dignidad y fuerza. Está asociada con nuestra percepción instintiva de gravedad y equilibrio y es la que se considera como más importante en los conjuntos pictóricos; puede estar sola y no precisa soporte alguno.

- Curva: Es gracia y movimiento. Se le suelen oponer las rectas, para compensar su sen​sación activa. Las curvas excesivas dan un efecto muy turgente y poco grato.

- Las líneas de una composición pueden ser clasificadas en 3 divisiones principales:
- La primera, que es la de las líneas que se siguen o tienen repetición, se considera como la armonía más simple.

- La segunda, es la de las líneas en oposición, como la diagonal sobre un rectángu​lo. Esta línea refuerza, estructura y es la que contradice o se cruza con una línea de las princi​pales de la composición.

- La tercera, es la de líneas de transición: Una línea curva que armoniza a las opuestas.

· DESCRIPCIÓN DE LOS TIPOS BÁSICOS DE COMPOSICIÓN.

Las formas fundamentales de la construcción se establecen por letras, símbolos o por lí​neas combinadas que generan, a su vez, estructuras geométricas. Entre éstas el tipo más senci​llo es el angular, que está basado en la diagonal: una línea oblicua divide el espacio en dos áreas triangulares, generalmente una de luz y otra de sombra.

En la piramidal o triangular, muy usada por su estabilidad, monumentalidad y equilibrio, todo el peso gravita sobre la base de la composición y así se asegura el conjunto. En la de balanza los pesos son iguales y simétricos y de igual atracción a un lado y a otro del centro. En la de romana o fulcro, una masa grande se equilibra con otra más pequeña a diferentes distancias del centro. Los círculos u óvalos concéntricos fueron tipos de composición muy em​pleados por Turner; por éstos se concentra y fija el punto de interés. Entre otros tipos, el ra​dial, en el que el punto más importante, situado en el centro de la irradiación, es el que requie​re el interés; en ese, muy empleado en el paisaje y composiciones de movimiento porque sugie​re gracia y distancia; usado verticalmente tiene una gran cualidad de acción y vida. En ele o jota sirve para encerrar atractivamente el área de un cuadro; es un tipo de arreglo muy popular y se emplea en asuntos comunes para contrarrestar así su vulgaridad. En ángulo agudo expresa una cualidad direccional y dinámica, éste tipo es muy adecuado para paisajes con mucho ca​rácter y una gran definición del punto principal. También se emplean, como formas tipo, las letras F, G y Z, los numerales 2, 6, 7 y 9 y el signo de interrogación.

· OTROS PRINCIPIOS A TENER EN CUENTA EN LA COMPOSICIÓN.

El uso del espacio también tiene su propio lenguaje para expresar el movimiento, las figu​ras en situación dinámica deben tener ante ellas un vacío que sugiera la realidad de su camino; si se quiere dar sensación de agobio, asfixia, imposibilidad de huida, las figuras deben encon​trarse con el impedimento del límite del cuadro, sin posibilidad de escape. Si las figuras se van a agrupar en un punto de la composición, si ese lugar es el margen inferior derecho, el cuadro resultará inquietante; si por el contrario, es en el extremo izquierdo, dará una impresión más equilibrada (este principio ya lo aplicó Goya). La línea del horizonte también es interesante a la hora de componer: puede situarse a un tercio de altura, en el centro, a un cuarto de altu​ra... una línea de horizonte demasiado alta o baja, dará por resultado una sensación de inesta​bilidad funcional, porque la línea del horizonte es importantísima, pues en ella convergen, por la ley de la perspectiva, un gran número de líneas principales.

Conclusión: Desde el punto de vista académico, las normas serían: al disponer los elemen​tos del cuadro, las masas tonales deben estar bien equilibradas; el punto de mayor interés debe estar situado entre el centro y un ángulo y sobre un fondo que contraste; las líneas diagonales, excitantes y activas, dan vida al arreglo; las curvas le prestan gracia; los fuertes contrastes de tamaño acentúan el dramatismo; un elemento con gran destaque en el primer término sirve para acentuar la sensación de profundidad o distancia.


C) El Color.

1.- Concepto: «El color está en nosotros», decía Newton. Es una sensación, no existe en la materia. Es una sensación provocada por los objetos en combinación con las funciones del ojo. Las modernas teorías del color‑luz, dividen el espectro en siete, ocho o más colores. La luz al desarrollarse, en ondas de diversas longitudes y a diferentes velocidades, produce la sen​sación que denominamos color. Esta sensación se determina por la cualidad que tienen los ob​jetos de reflejar unas ondas y absorber otras: una guinda es roja porque absorbe los rayos azules y amarillos y refleja los rojos. Una superficie que rechace todos los colores, será blanca. Si, en cambio, la superficie los absorbe todos, será negra. El negro es la ausencia de luz.

2.- Clasificación: Los «pigmentos» son los colores en polvo o materias colorantes de las substancias. El gris es un producto neutro de la mezcla pigmentaria. Los pigmentos absorben el blanco, y al ser mezclados dan como resultado el negro y el gris, y no el blanco que produce la mezcla o suma de los rayos‑luz. Si se interpone un prisma de cristal a un rayo de sol, y se proyecta éste sobre una superficie blanca, se verá cómo la luz del cristal se divide en los colores del iris o espectrales de que aquélla está compuesta: rojo, violeta, azul, verde, ama​rillo y naranja.


Los seis colores principales se dividen en:

- Primarios: Rojo, azul y amarillo, que no pueden ser obtenidos por la mezcla de otros.

- Binarios o Secundarios: Violeta, verde, y naranja, que se producen por la mezcla de
    primarios. Estos colores principales se disponen y ordenan en un círculo.


Cuando se mezcla un primario con un binario vecino en el círculo, resulta un intermedio. Los colores intermedios son seis: amarillo‑verde, azul‑verde, azul‑violeta, violeta‑rojo, rojo-naranja y amarillo‑naranja. Aún existen otras divisiones de terciarios y cuaternarios. 

Los colores complementarios forman el contraste máximo y son los opuestos en el círcu​lo: el amarillo, del violeta; el amarillo‑verde, del violeta‑rojo, etc. Los análogos son los veci​nos en el círculo: amarillo‑naranja, amarillo, amarillo‑verde. El contraste sucesivo en el color se basa en el hecho de que los nervios sensibles del ojo, cuando miran un color fijamente y por espacio de treinta o más segundos, se fatigan y los registran, progresivamente, con menor intensidad, quedando una impresión del complementario del color mirado. Si se mira fijamen​te un azul vivo durante medio minuto y luego se salta la vista a una superficie blanca, aparece en ésta una mancha amarillo‑naranja de igual contorno que el color visto.

Cualquier color, al ser mezclado con su complementario, se transforma en pardo o gris.

Existe el color de transición, que sirve para atenuar el efecto de dos colores yuxtapuestos. Si en un esquema se tocan dos áreas, una de azul y otra de amarillo, será posible reducir la oposición entre ambas pintando el borde de contacto con un verde.

Cada color tiene una cualidad caliente‑saliente o fría‑entrante. Trazando una línea verti​cal sobre el círculo de los colores, tendremos, a la derecha, los colores fríos (gama azul) y a la izquierda, los cálidos (gama roja). El amarillo, que no participa del rojo ni del azul, se con​sidera como un color neutral, aunque más próximo a la gama caliente. Los colores fríos son los colores de la distancia en la naturaleza y siempre sugieren alejamiento. Los colores cálidos, especialmente los más intensos, parecen adelantarse.


3.- Cualidades del color:

- Tono o matiz: Cualidad que distingue un color de otro: Un amarillo de un anaranjado, un verde de un azul.

- Valor: Cualidad que diferencia un color claro de un oscuro de igual tono. Es el poten​cial luminoso de cada color o matiz.

- Intensidad: Cualidad que fija la fuerza cromática del color.


Los colores, bajo la luz, se transforman. La luz cálida acentúa la intensidad del color cáli​do y debilita la del color frío. Los colores, en la sombra, cambian por efecto de otro color reflejado. La luz intensa eleva el valor del tono.


Los colores parecen más oscuros sobre blanco; más claros sobre negro, y sobre un gris de igual valor se funden con éste y tienen poco destaque. Los valores claros parecen aumentar el tamaño de los objetos; el negro y valores oscuros dan la impresión de que lo disminuyen. El blanco y valores claros reflejan el color y parece que intensifican el de los objetos que están sobre ellos; el negro y los valores oscuros absorben y reducen la potencia de los colores que les son superpuestos. El blanco y colores claros sugieren distancia; los más oscuros, acerca​miento o primer término. El negro sirve para unificar y armonizar los colores más intensos.


4.- Simbología del color: Los colores, como las líneas y los tonos, tienen una cualidad emotiva. Los cálidos son excitantes, activos y alegres, los fríos, deprimentes y quietos. El rojo y el naranja, son movimiento, calor y pasión; esta sensación es más moderada en el segundo. El amarillo es la luz, el sol, la vida. El verde es vegetación, primavera y esperanza. El azul es frialdad, descanso y recogimiento. El violeta es tristeza, misterio y misticismo. El púrpura, dignidad y suntuosidad.

El color rojo define actividades de oposición violenta a regímenes conservadores y tradi​cionalistas. El negro y el violáceo van asociados a determinadas liturgias funerarias. El blanco alude a las virtudes y la pureza. Incluso el amarillo se asocia con el desprecio y la locura, y así vemos que hasta las religiones han hecho de los colores un elemento de no escasa significa​ción en la liturgia. No faltó quién relacionó colores y notas musicales, y un poeta, Rimbaud, asignó un color a cada vocal. Vale la pena hacer referencia a esa cualidad psicológica de los colores. Los artistas del Renacimiento tenían especial preferencia por pintar a la Virgen vesti​da de azul celeste. A ningún pintor se le ocurrió nunca hacer una imagen de Lucifer vestido de azul.


Concretando, tendríamos:

- Azul: Función de pensar; lo bueno; descanso.

- Negro: Tinieblas; depresión; muerte; lo malo.

- Rojo: Pasión; ímpetu religioso.

- Blanco: Pureza.

- Amarillo: Envidia; locura.

- Verde: Serenidad; esperanza.

- Violeta: Misterio; tristeza...


Armonía: Armonizar colores es una ciencia tanto como un don. El uso más o menos acertado de los colores en una composición pictórica equivale al dominio que un escritor tiene sobre la sintaxis. 

Sobre la armonía de colores existen reglas que están al alcance de cualquiera:
- Según se le yuxtaponga un cálido o un frío, cualquier color parecerá más entrante o más saliente. Nunca se exaltará tanto un rojo como yuxtapuesto al verde o viceversa.

- Puesto que el ojo tiene la necesidad de armonizar los colores muy contrastados, una pintura con demasiados colores fuertes, creará dificultades al espectador, y lo «cansará)>. Esa es la maestría de los grandes artistas, evitar que en la obra se impongan unos colores sobre los demás y dificulten la serena observación. Si se usan colores fuertes, se neutralizan con ne​gros o blancos, sabiamente dispuestos.

D) La Luz:

Puede representar el ambiente y los cuerpos (su forma, modelados). En ocasiones, deter​mina la perspectiva.

La forma se define por la luz que la ilumina. Sin la luz, la forma no existe. Una pequeña cantidad de luz, sobre una gran área de oscuro y medias tintas, hará que la reducida masa de luz sea más brillante y que adquiera importancia. Igual sucede con una pequeña área oscura sobre un fondo claro. Rembrandt fue el maestro del claroscuro y de estas combinaciones.

3.- LA PERSPECTIVA.


Significa «mirar a través», así es como Durero trató de circunscribir el concepto de perspectiva.

Se ha de hablar de perspectiva no sólo cuando aparezcan objetos en «escorzo», sino cuan​do todo el cuadro se halle transformado, en cierto modo en una «ventana», a través de la cual nos parezca estar viendo el espacio.

La construcción geométrica «correcta», fue descubierta en el Renacimiento y más tarde perfeccionada y simplificada técnicamente. Hay que tener en cuenta las llamadas "aberracio​nes marginales", producidas por el hecho de que los objetos en la realidad, no los vemos re​producidos sobre una superficie plana, sino cóncava, que es nuestro globo ocular. Esas abe​rraciones visuales aparecen de un modo más manifiesto cuanto mayor es el ángulo visual, o sea, cuanto menos es la distancia en relación a la dimensión de la imagen.

Nos preguntamos si la Antigüedad Clásica había elaborado y de qué modo, un procedi​miento geométrico perspectivo. Parece ser que realmente, la pintura antigua, al menos la helenística‑romana, poseía un procedimiento.

La perspectiva ha sufrido una evolución histórica, hasta llegar al Renacimiento:
- En la Antigüedad, las prolongaciones de las líneas de profundidad no convergen rigu​rosamente en un punto, sólo débilmente de dos en dos, y sobre un eje, es la perspectiva en raspa de pez basada en el principio del eje de fuga. Eso conlleva una inestabilidad e incoheren​cia en la pintura. Por variadas que fuesen las teóricas antiguas para definir el espacio, ninguna lo definió como un sistema de meras relaciones entre la altura, la anchura y la profundidad.
- En la Edad Media se mantiene el sistema de superposición y contiguidad de figuras. Las formas se destacan sobre un fondo de oro o neutro y se disponen una al lado de otra sin consideración alguna hacia la precedente lógica de la composición. Los motivos paisajísticos y arquitectónicos fueron utilizados sobre fondo neutro como meros elementos del antiguo es​pacio, que fueron transmitidos al Renacimiento.
- Con la aparición del Renacimiento surgen los que fundaron la concepción moderna del espacio perspectiva, sintetizando el arte gótico y el arte bizantino: Giotto y Duccio. En sus obras aparecen por primera vez interiores cerrados, como una «Caja espacial». Se fue per​feccionando el procedimiento de estos dos y se llegó los hermanos Lorenzetti, quienes dieron un paso importante: todas las ortogonales visibles del plano de base están por primera vez orien​tadas sin duda alguna hacia un punto. Esta conquista se realizó, siguiendo caminos diferentes, tanto en el Norte como en el Sur de Europa. El punto de fuga lo introdujo Francia antes que los demás países. En Alemania no hay un sólo cuadro construido correctamente hasta que aparece Durero. Será con Masaccio, en su fresco en la Trinidad, con quien aparezca una pintura cons​truida exacta y unitariamente. El Renacimiento consiguió racionalizar totalmente en el plano matemático la imagen del espacio.

La Perspectiva es una ciencia compleja, pero podemos concretar sus elementos más sim​ples reduciéndola a dos aspectos:

- Perspectiva geométrica: Eje de fuga, punto de fuga, (las líneas paralelas no convergen nunca, pero parecen hacerlo, y además todas las líneas paralelas que van en cualquier direc​ción convergen en un punto único en el horizonte). Se puede perfeccionar aún más el sistema empleando puntos de medida para obtener la representación exacta de los objetos a escala.

- Perspectiva aérea: Trata de los cambios de los valores del tono y del color que se obser​van en los objetos que se alejan del espectador. Debido a la densidad de la atmósfera, los con​trastes de tono disminuyen y todos los colores tienden a volverse azules en proporción con la distancia a que se encuentran del observador.

