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a. TITULO

ANALISIS ARTISTICO Y ESTETICO DE TRES OBRAS DE HENRY
MOORE, COMO REFERENTE PARA UNA PROPUESTA
ESCULTORICA



b. RESUMEN

La escultura como medio de expresion artistica siempre ha estado presente a
lo largo de todo el desarrollo y evolucién de la humanidad, para comunicarlos
aspectos cognoscitivos que diversificaron sus formas de ver, sentir y plasmar la
naturaleza y la vida. Es por ello que la presente investigacion esta orientada a
establecer las correlaciones existentes entre las concepciones acerca de la
existencia humana y su repercusion en el disefio y ejecucién de obras
escultéricas; para lograr este objetivo fue necesario la utilizacion de fuentes
bibliogréaficas que permitan observar y sustentar el grado en que los diferentes
hitos de la historia y sus consiguientes corrientes filosoéficas influyeron en la
produccion de los artistas, tal es el caso de Henry Moore cuya obra siempre
mantuvo logica con el momento cultural e historico de su contexto temporal y

espacial.



SUMMARY

The sculpture as a way of artistic expression has been present during the
humanity's development and evolution, to communicate the cognitive aspects
that diversified its ways to see, feel and capture the nature and the life. For this
reason the present investigation is guided to establish the existent correlations
between the conceptions of the human existence and its repercussion in the
design and execution of sculptural works, to achieve this objective was
necessary using bibliographical references that allow observe and demonstrate
how the different milestones of the history and its philosophical currents
consequents influenced in the production of the artists, for example Henry
Moore whose works always maintained logic with the cultural and historical

moment of this temporal and spatial context.



c. INTRODUCCION

Las manifestaciones artisticas siempre han estado presentes a lo largo de la
evolucién de la especie humana, cuyas nuevas destrezas y habilidades
adquiridas iban alejdndola cada vez mas de sus origenes primigenios y
haciendo que se interesara por la representacion de su entorno y todo aquello

gue constituia su diario existir.

Una de estas manifestaciones es la escultura, cuyas técnicas de elaboracion,
sus materiales, y su intencionalidad no han podido escapar del contexto
espacial y temporal. Asi, su desarrollo, como el de la plastica en general tuvo
su punto de inflexion ante el surgimiento de las vanguardias del siglo XX. La
escultura se desvinculo definitivamente de la arquitectura y la ornamentacion.
Para este nuevo siglo, emerge la figura de Henry Moore y sus nuevas
concepciones escultéricas al fusionar la figura humana con el paisaje e

incorporar el espacio vacio como elemento artistico estético.

La obra de Moore tampoco pudo escapar a los fendmenos sociales y culturales
de gran agitacion que recorrian toda Europa a causa de la segunda guerra
mundial, agitacion que encerraria a la sociedad en un clima de angustia e
incertidumbre, que a su vez encontraria «refugio» en las filosofias

existencialistas de Sartre y Heidegger.

Ahi surge la necesidad de analizar las obras de Henry Moore, como uno de los
artistas mas representativos del siglo XX, cuyo trabajo marco definitivamente la
ruptura con la estética tradicional y la excesiva proliferacion de monumentos
conmemorativos. Otro aspecto de gran relevancia dentro de este trabajo
investigativo es la demanda de conocimientos de caracter estético que

permitan la correcta fundamentacion de la propuesta plastica.

Asi, debe existir un compromiso por parte del artista hacia la sociedad que
representa, debe conocer su realidad social y cultural para de esta manera
poder generar propuestas que aporten al desarrollo de la plastica, mediante

obras que vayan mas alla de la simplicidad de la imagen, y realmente se



adentren en la individualidad de la existencia humana con sus sentimientos,

sus fantasias y sus fobias.

Dentro de este marco, la presente investigacion esta dirigida a conocer los
diferentes aspectos, tanto artisticos como estéticos que influyeron en la obra
escultérica de Henry Moore y al analisis de algunas de sus obras mas
importantes, para con estos conocimientos fundamentar una propuesta plastica

gue se adapte a nuestra realidad contextual.

Este trabajo se compone de tres capitulos, para los dos primeros, se hizo
necesario aplicar primeramente un modelo de investigacion documental
bibliografico, que sirvio para recolectar la informacion mas relevante de
acuerdo a las tematicas planteadas, y luego, mediante su analisis y sintesis,
obtener una informacion mas pertinente; ya para el tercer capitulo fue
necesario hacer uso del método deductivo para obtener las conclusiones que

permitan el planteamiento de la propuesta.

El primer capitulo, esta dedicado al estudio del existencialismo, como una de
las corrientes filoséficas mas importantes del siglo XX, en este apartado se
hace un estudio de los antecedentes de esta corriente del pensamiento, sus
postulados, sus mayores representantes y sus implicaciones dentro del campo

del arte, y de manera especial en la escultura europea de la época.

En el segundo capitulo se aborda el estudio de la escultura, desde su
conceptualizacion, clasificacion, materiales y técnicas; hasta una revision de su
evolucion a lo largo de la historia desde las civilizaciones antiguas hasta la
actualidad, haciendo énfasis en la escultura biomoérfica y sus principales
caracteristicas y representantes entre los que se destaca Henry Moore, de

guien se hace un breve estudio biografico y un andlisis de su obra.

A partir de lo anterior se pasa al tercer capitulo en el que se encuentra todo lo
relacionado con la propuesta tedrico-practica, su fundamentacion artistica y
estética, el proceso de elaboracion y la propuesta practica con las obras

realizadas de las que también se hace un breve comentario.



A través de la elaboracion de la presente investigacion se pone de manifiesto la
imposibilidad del artista de escapar de la realidad contextual en la que se halla
inmerso. En el caso de Henry Moore, su obra también se vio «afectada» por las
teorias existencialistas, especialmente a partir de su participacion en la

segunda guerra mundial como artista oficial de guerra.

Asimismo, en cuanto a los conceptos técnicos y estéticos para la realizacién de
las obras se deben manejar con coherencia, ya que aparte de las cuestiones
puramente representacionales existen muchos factores que pueden aportar

contenido a una obra de arte.

Actualmente, en nuestro medio, al igual que en el continente europeo del siglo
anterior, el ser humano también se encuentra en un dilema moral entre la

busqueda de si mismo y la alienacion.

La presente propuesta plastica, sin rechazar por completo los avances técnicos
y tecnoldgicos, hace uso de materiales y técnicas mas tradicionales para la
ejecucion de obras escultéricas que integran aspectos formales, morales y

sociales que identifiquen al individuo de nuestro contexto.

Uno de los principales motivos gestores para la presente propuesta, al igual
gue para Moore, son la formas de la naturaleza: raices, piedras, etc., ademas

se puede apreciar la aparicion del vacio como elemento artistico y estético.

De este modo se pretende lograr una produccion escultérica, que mediante su
exposicién ante la sociedad, ésta pueda advertir los contenidos artisticos y
estéticos que conlleva cada una de las obras y se sienta identificada con esta

propuesta.



d. REVISION DE LITERATURA
CAPITULO |
1. El Existencialismo

Para llegar a un concepto mas aproximado de lo que es el existencialismo se
partird del concepto de existencia, definida como: “el hecho de ser, por
oposicion a la existencia de la nada, y distinto de la esencia (que es la
naturaleza de un ser, o una categoria de seres, lo que les hace ser lo que
son).” (Souriau, 1998, p.549)

A partir de esta afirmacion, definiremos al existencialismo como una doctrina
filosofica que considera que el ser humano es libre para tomar decisiones,
definiendo asi su propia esencia; en lugar de poseer una esencia determinada

previo a su existencia.

El existencialismo surge a raiz de las afirmaciones del filésofo danés Séren
Kierkegaard, quien manifiesta que en la constante busqueda de Dios,
perseguimos nuestra propia libertad, por lo tanto para él también, la existencia
precede a la esencia; para Kierkegaard, el ser humano es creacion de Dios,
pero especifica que esta creencia a la que el hombre se sujeta ciegamente es
producto de la sugestidn individual o colectiva mas que de una interpretacion

|6gica o cientifica.

La doctrina kierkegaardiana esta basada en “la angustia como hecho
fundamental de la existencia, la soledad del hombre y la tragicidad insuperable
del ser humano.” (Stonig, 2012, p. 656). Tomando como punto de partida a
Kierkegaard, se puede encontrar algunos aspectos en comun de las filosofias

de la existencia:

e Ya que se centra en la existencia del ser humano, se puede decir que es una
filosofia de caracter humanista.

e Toma como objeto de estudio al ser humano individual.



e No considera al ser humano como cosa, ya que éste se construye a si
mismo.

e Los filosofos existencialistas manejan de una u otra forma el método
fenomenoldgico.

e La existencia no es inalterable, ya que por su esencia, se halla
estrechamente ligada al tiempo.

e Aunque estudia al ser humano individual, no se lo aisla completamente de el
mundo y de los otros hombres.

e Los filésofos pone en sus obras, sus propias vivencias personales.

Desde el punto de vista historico, el clima espiritual que favorecié su interés
y difusion [del existencialismo] fueron las tremendas convulsiones de las dos
grandes guerras mundiales, que provocaron el fracaso de los grandes
ideales humanitarios, del progreso, la técnica y la ciencia, creando un
ambiente de inquietud e inseguridad, de pesimismo ideoldgico y angustia
vital. (Perniola, 2001, p. 507)

Un nihilismo y un simplismo desolador seran la respuesta a esta actitud
espiritual del ser humano, como un ser que emerge de la nada y se pierde en la
nada, es ahi cuando surge el existencialismo como la filosofia que quiere
responder a todos estos cuestionamientos, ahi se acentua el conflicto entre el
ser y el deber ser, entre la ley moral y la libertad, entre la busqueda de si

mismo y la alienacion.

Esta filosofia presenta las eternas interrogantes sobre el sentido de la
existencia, sobre la muerte y el dolor, llegando a imponer una tragica y sombria
concepcion de la existencia humana, concepcion que se aproxima a un fatal
sentimiento de impotencia, y que soélo busca su salvacion en el ejercicio

absurdo de una libertad sin sentido y sin rumbo.

El existencialismo se distingue del resto de los sistemas filoséficos en su punto
de vista, ya que aborda los problemas desde la propia interioridad del filosofo,
la misma que es reflejada en sus escritos, descartando de esta forma los

escenarios abstractos en que desarrollan los demas sistemas filoséficos, dicho
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de otra forma, es una filosofia en primera persona que contraviene los
preceptos tradicionales acerca de la distancia que debia haber entre el sujeto
pensante y el objeto de estudio.

Los temas sobre los que reflexiona el existencialismo se mueven alrededor del
hombre que ya no es un simple objeto de estudio, es un sujeto en el mundo y
abierto al mundo, sé6lo puede tratarse a si mismo como objeto para desarrollar
su propio conocimiento, mediante sus experiencias, su interpretacion de la
realidad, sus ambiciones, sus angustias y sus miedos, en suma: prevalece su

vision tragica por sobre la vision logica de si mismo.

La libertad y la muerte son otros de los temas basicos para los existencialistas,
pero se habla de una libertad que posibilita la eleccion y por lo tanto marca la
esencia del individuo; el otro objeto de atencion para los existencialistas es la
muerte, considerada como el verdadero destino y objetivo de la existencia

humana.

Segun la creencia en Dios por parte de los filésofos existencialistas podemos

distinguir tres clases de existencialismo:

La primera es de caracter teista, que se divide posteriormente en "religiosa" y
"espiritualista”; la segunda es el existencialismo agnostico con el cual la
existencia o no de Dios es una cuestion irrelevante para la existencia humana;
y por ultimo existe el existencialismo ateo que fue expuesto en el siglo XX por
Jean Paul Sartre y Albert Camus, que escriben novelas, obras teatrales y

ensayos filoséficos con temas relacionados a la existencia.

Sartre otorga al existencialismo una fuerte presencia dentro de la filosofia, que
si bien para algunos es mas una actitud que una escuela de pensamiento, al
estudiar directamente al ser humano individual es inevitable dejar de prestar
atencion a los temas que aborda esta filosofia (la subjetividad, la finitud, la
autenticidad, la libertad, la soledad, etc.). Segun Sartre, la tradicién filoséfica
occidental dedujo, desde Socrates en adelante, que en los seres humanos "la

esencia precede a la existencia", ya sea porque creia en las afirmaciones



Platonicas de que existe una esencia preexistente que deja su huella en el
subconsciente del individuo o porque creia que cada ser humano ya existe de
alguna forma en la mente de Dios desde el origen de los tiempos.

Sartre rompe con toda la tradicidn filosoéfica al dejar de interesarse tanto por el
tema de Dios, liberando la existencia del ser humano de toda atadura
metafisica al afirmar que no hay ninguna idea en la mente de Dios a la que
deba responder el hombre, declarando que cada ser humano esta solo,
abandonado vy libre, creando y recreando su esencia en todo momento gracias
a sus elecciones y acciones. La exclusion de Dios de la existencia humana
otorgaba al individuo una desbordada libertad, con lo que surgio la necesidad
de establecer limites, por lo que el propio Sartre se propuso establecer un
conjunto de reglas que compondrian una “ética existencialista” destinada a

asegurar la adecuada convivencia entre los individuos de una sociedad.

La filosofia existencialista de Sartre, se desarroll0 mediante el método
fenomenoldgico creado por el fildsofo aleman Edmund Husserl, quien expuso la
necesidad de un método que exhibiese las caracteristicas subjetivas y la

estructura objetiva de la conciencia.

En este proceso se pueden distinguir dos etapas, la primera es la descripcion
pormenorizada de la manera en el que el mundo se presenta en la conciencia
con todas sus estructuras, sutilezas y exageraciones; en cambio, la segunda es
de caracter mas técnico, y esta orientada a establecer una descripcion pre-
tedrica de los diversos actos de conciencia, sin pretender ser considerada una

teoria de la conciencia.

1.1. Estética Existencialista

Para algunas corrientes estéticas anteriores al existencialismo, el arte era un
fendmeno cuya interpretacion estaba condicionada Unicamente por el estudio
de sus elementos formales; esta posicién fue defendida por diferentes teorias
estéticas que consideraban al arte como algo cerrado en si mismo

desvinculado de sus origenes socioculturales; los seguidores de estas
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corrientes defienden el arte por el arte, promoviendo el concepto de que el arte
es sOlo para ciertas personas, negando asi que el arte pueda ser comprendido
por diferentes grupos sociales.

Frente a estas corrientes, la estética existencialista se enfoca en la importancia
y necesidad del conocimiento del contexto social y psicolégico en que se
desenvuelven el arte y el artista, para comprender la obra de arte, integrando
de esta manera aspectos formales, psicolégicos y sociales.

Esta estética toma, por razones estrictamente filoséficas, como punto de
partida, la subjetividad del individuo, buscando una doctrina basada sobre la
verdad, y no un conjunto de bellas teorias alejadas de la realidad.

Dentro del campo estético, la obra existencialista no trata de conmover ni de
comunicar de modo directo, sentimientos de deseo, de miedo o de colera, bajo
estas pasiones la libertad estaria alienada. Se funda en la rivalidad entre el
artista y la realidad, el artista es protagonista de una accion mucho mas
duradera que cualquier otra, si bien puede ser problematica y susceptible de
multiples interpretaciones, no pretende impresionar ni condicionar a nadie: él se
dirige a la libertad de los demas, dejando a éstos la facultad para hacer

conjeturas acerca de su obra.

Esta corriente filosdfica afirma que han de ser objeto para la representacion
artistica, las experiencias mas inconscientes del individuo; exhorta a los artistas
a reproducir los impulsos mas primitivos y los aspectos sombrios de la
existencia humana. Toma como misién principal del arte, el despertar las
experiencias subconscientes del ser humano por lo que se considera la estética
del existencialismo como un reflejo de la degeneracién espiritual predominante.
En cambio para los existencialistas religiosos, el arte es la representacién de
las fuerzas intermedias entre lo terrenal y lo divino, es la conjuncién entre la

experiencia religiosa y la estética.

En el contexto europeo del periodo de entreguerras, el pensamiento general

era que estas habian mostrado una civilizacion en bancarrota moral, lo que
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podia significar el regreso a las formas y sentimientos primarios dando vida a
formas artisticas caducas. Es ahi cuando las ideas existencialistas aparecen
por primera vez en literatura en la obra del poeta Rainer Maria Rilke; y més
tarde en el quehacer artistico de muchos paises dominados por la burguesia,
ejerciendo una enorme influencia sobre el arte del siglo XX, asi también
encontramos estas ideas en las obras literarias de Albert Camus, Simone de

Beauvoir y Jean Paul Sartre.

“Una particularidad de las obras de arte es que no solamente existen, sino que
también hacen existir. Hay en ellas y por ellas modos especiales de existencia”
(Souriau, 1998, p. 549). Una obra de arte no existe solo fisicamente cuando es
ejecutada, existe mucho antes en la mente del artista, en sus ideas; por otro
lado la obra hace existir al artista guiandolo a descubrir el ideal de obra, a

alcanzar la verdad en el hecho de ser.

Dentro de la estética existencialista, existen tres etapas:

El periodo romantico que nace alrededor del afio de 1830 es representado por
Soren Kierkegaard, que se opone a las doctrinas de Hegel, para quien lo
verdadero o lo falso no era algo absoluto, sino que consideraba que todo era
verdadero hasta un cierto punto. Para Kierkegaard, la inspiracion no es una
cosa que sea verdadera hasta un cierto punto, para el artista no existe un
término medio entre la genialidad y la mediocridad; su deber es llevar a la vida
real las creaciones de su imaginacion, pero desde fuera de su propio sentir, de

sus pasiones, de sus impetus y de sus decepciones.

En los afios de la primera guerra mundial (1914-1918), se observa una
transicion hacia una nueva etapa en la estética existencialista; surge el periodo
metafisico liderado por Martin Heidegger y estimulado por la pérdida de los
caracteres individuales de la existencia, arrasados por sugestiones vy
exigencias vinculadas a una colectividad andénima; asimismo existia una
confianza exagerada en el automatismo de la vida y en un mundo

rigurosamente organizado por el progreso técnico.
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Ante la necesidad de recobrar la autenticidad de las decisiones y elecciones
propiamente individuales se hizo conveniente orientar esta filosofia hacia el
humanismo ateo, orientacién que al excluir a Dios de la toma de decisiones por
parte del ser humano, le otorga la capacidad de liberarse y construirse a si

mismo.
1.2. Jean Paul Sartre (1905-1980)

Este filosofo francés fue uno de los principales exponentes de la filosofia
existencialista; la figura de Sartre surgié en los afios previos a la segunda
guerra mundial que serian muy productivos, ya que en 1940 comienza a
escribir su gran obra filosofica "El ser y la nada" publicada en 1943, la misma

gue le convertiria en el principal representante del existencialismo.

Para poner de manifiesto los valores destinados a afianzar el bienestar y la
tranquilidad de la convivencia civil, mas tarde, Sartre publica un ensayo
dedicado a plantear una verdadera ética existencialista, que lamentablemente
guedd inconclusa. Mediante este ensayo, y dentro del campo estético,
manifiesta que no hay obra definitiva por ejecutar, sino que el artista se
compromete a la construccion de ésta, y que la obra por hacer es precisamente
la obra que habra hecho; dicho de otra manera, los valores estéticos a priori, no
existen en la obra de arte, pero si hay valores a posteriori que se evidencian
después en la coherencia de la obra y en las relaciones que hay entre la

voluntad de creacion y el resultado.

El existencialismo como humanismo ateo, impulsado por Jean Paul Sartre,
nace alrededor de la década de los afios 40, con la finalidad de liberar el
concepto del hombre de toda articulacion metafisica o religiosa. Para Sartre,
los hombres estan solos en el universo, sin atreverse a negar por completo la

existencia de Dios, sin el cual todo estaria permitido.

“Sartre fue uno de los pensadores existencialistas mas conocidos para el
publico general, y se esforzé en extender las ideas del existencialismo fuera de

los confines de la filosofia académica.” (Magee, 1995, p. 276). Este pensador
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promovia el “compromiso” del artista, que ha de ponerse al servicio de la lucha
por la libertad, aunque excluia de este “compromiso” a la poesia por ser de

caracter creativo o experimental.

Su pensamiento parte de un andlisis filosofico de la imaginacion, a la que
separa de cualquier tarea cognoscitiva: la imagen no es una copia de la
realidad, sino un producto de la libre actividad de la conciencia, existe entre la
realidad y la experiencia estética una distancia insalvable, la realidad no es
jamas bella y la belleza no es jamas real; excluye la posibilidad de la actuacion
estética sobre la realidad, ya que la accion estética excede a la verdad.

La obra filosofica de Sartre se puede dividir en tres periodos: el primero
caracterizado por la influencia de la fenomenologia de Husserl, el segundo
marcado por la adopcion de una postura atea y la asimilacion de los
presupuestos del existencialismo, y el tercero, determinado por el intento de
sintetizar el existencialismo con una vision critica y alejada de los dogmas

dominantes del marxismo.

La actividad literaria de Sartre realizada a lo largo de toda su vida, asi como su
actividad periodistica y su preocupacién constante por los temas sociales y
politicas, le formaron una gran presencia en la historia como un modelo a
seguir por los pensadores involucrados en las eternas revueltas en contra de la

injusticia social.
1.2.1. El Ser y la Nada

Este trabajo publicado en 1943 es la obra cumbre de Jean Paul Sartre, en ella
se pone de manifiesto la fuerza y el coraje de la conciencia humana para
aceptar lo absurdo de la existencia, y su capacidad para otorgarle sentido en
un mundo «sin sentido». Mediante este trabajo Sartre procura esclarecer los

limites entre el sery el no ser

El ser no tiene necesidad alguna de lanada para ser concebido, (...) en

cambio, la nada, que no es, no puede tener sino una existencia
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prestada: toma su ser del ser, su nada de ser no se encuentra sino
dentro de los limites del ser, y la desaparicion total del ser no constituiria
el advenimiento del reino del no-ser, sino, al contrario, el concomitante
desvanecimiento de la nada: no hay no-ser sino en la superficie del
ser.(Sartre, 1966, p. 50)

Con esto, Sartre confirma la existencia de ciertos paralelismos entre las
conductas que adopta el ser humano frente al ser y frente a la nada; a su vez
plantea considerar al ser y al no-ser como dos componentes complementarios
de la realidad, que del mismo modo que la sombra y la luz, seria imposible

estudiarlas de manera aislada.

Otro aspecto al que Sartre dedica un espacio en esta obra es el tema de la
muerte como un fendmeno de la vida humana, considerada como su término
final; su filosofia la distingue como una puerta abierta hacia la nada de la
realidad humana, y ésta nada es el cese absoluto de ser, o la existencia bajo

una forma no humana.

“La muerte aparece asi a la mayoria de los hombres como una oscura profecia
que pende sobre su vida. (...). Pero en realidad la muerte esta ligada a la vida
de antemano y desde el interior.” (Mas Torres, 2001, p. 88). La muerte es la
negacion de la vida y, contradictoriamente, puede entenderse como un factor
positivo ante la propia existencia, esto obedece al pensamiento sobre la
trascendencia, en la que las personas deben guiar su ser para dejar una huella
gue la realice individualmente. La concepcidn que se tenga de la muerte puede

ser un factor fundamental a la hora de otorgar sentido a la existencia.

Después de que la muerte haya parecido lo inhumano por excelencia
puesto que era lo que hay del otro lado del “muro”, de repente se opto
por considerarla desde otro punto de vista, es decir, como un

acontecimiento de la vida humana. (Sartre, 1966, p. 652)

Para Sartre, la vida ya no se reinicia, ya no se recobra lo perdido, por ello se es

tan responsable de la muerte como de la vida, aunque ambas posean un
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caracter absurdo. Es ese sentido absurdo de la muerte lo que promovid la
inclusion de este tema dentro de la estética existencialista surgida durante un
periodo de crisis profunda, nacida del holocausto de las guerras mundiales.

1.3. Escultura con Lineas Existencialistas

En el contexto europeo del siglo XX, el estallido de la primera guerra mundial
en 1914, marc6 el comienzo de una gran tragedia que se extenderia por el
periodo de entre guerras y desembocaria en una segunda guerra mundial
sembrando hambre, terror y muerte por todo el continente. Estos
acontecimientos impulsaron a los artistas a iniciar con un proceso de exclusion
de los elementos de la naturaleza en sus obras, dando lugar a un arte cada vez
mas abstracto que presenta una cierta propension a la angustia, lo que lo

convierte en un medio mas con el que expresar sus angustias.

En la escultura europea del siglo XX, se puede encontrar grandes artistas que
tomaron como referentes estéticos los escritos de los filésofos existencialistas,
en boga durante el periodo de entreguerras, entre estos artistas se destaca la

figura de dos escultores: el suizo Alberto Giacometti y el inglés Henry Moore.

Alberto Giacometti (1901-1966), por su parte produce unas series escultéricas
de hombres y mujeres longilineos y delgadisimos (Fig. 1) que representan ese
ser humano “sartreano”, las esculturas de los hombres caminantes de

Giacometti tienen una fuerte influencia de la naturalidad de la obra de Rodin.

Fig. 1. Giacommetti, Alberto. (1948). La Plaza Il [Bronce]. Coleccion privada. Extraido
de: http://www.jmhdezhdez.com/2014/03/frases-giacometti-alberto-escultor-obras.

16



Al mismo tiempo que avanza con su obra homenajeando a Rodin, también
muestra que lo monumental de la escultura no depende necesariamente de
una cuestion de tamafo, sino mas bien de la escala y la concepcion
escultérica: asi, una obra de Giacometti, de dos o tres metros pero muy
delgada y sutil en su materialidad, puede sentirse mas monumental que si
pesara varias toneladas.

Giacometti, con sus obras cambié la percepciébn sobre la escultura,
incorporando a la mirada el contexto que rodea a la obra, apropiandose de todo

el espacio que circunda a sus visualmente fragiles y delicadas esculturas.

Para los afios 30, surge la figura del inglés Henry Moore (1898-1986), con una
obra inspirada en las formas organicas de la naturaleza (Fig. 2) dadas por
fuerzas formadoras invisibles que actian desde el interior y determinan la
peculiar forma de su perimetro. En sus inicios Moore se mantuvo independiente

de cualquier corriente ideoldgica o artistica.

Fig. 2. Moore, Henry . (1932). Composicién [Piedra]. Tate Gallery,
Londres. Extraido de: http://byricardomarcenaroi. blogspot.com
/2011/06/sculpture-escultura-henry-moore-1930-40.

La independencia es, pues, el rasgo mas caracteristico del talante

creador de Moore, quien nunca se sometié a los dictados de ningun
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grupo artistico y cuya obra se mantuvo libre de cualquier imposicion
ideolbgica o politica, lo cual es de resaltar en un escultor que realizé una

amplia actividad monumental. (Martinez Novillo, 1986, p.3)

Pero su obra permaneceria sin influencia de ninguna ideologia hasta el afio de
1940, después de la segunda guerra mundial y los bombardeos sobre
Inglaterra, de los que el propio artista fue testigo, llegando incluso a convertirse
en el artista oficial de la guerra.

Sus figuras son andénimas, s6lo con su humanidad, hombres y mujeres
fundidos en bronce que erguidos contemplan un mundo que acaba de salir de
una nueva catastrofe. Hay resonancias bélicas en las figuras de “Guerreros
caidos” o en las numerosas variantes de los “Yelmos”, inquietante vision de
una cabeza, literalmente con solo sus ojos, dentro del casco guerrero

intemporal.

CAPITULO Il
2. La escultura

El presente capitulo estd dedicado exclusivamente al estudio de la escultura
como medio de expresion plastica; su conceptualizacion, su evolucién histoérica,

su clasificacion, sus materiales, sus técnicas y sus principales representantes.

Partiremos definiendo el término escultura como el arte de manipular diferentes
materiales para crear formas tridimensionales siguiendo un pensamiento logico,

emocion o sentimiento, que se traducen en una expresion creativa personal.

Desde las épocas mas primitivas, el hombre ha tenido la necesidad y la
oportunidad de esculpir, al principio lo hacian con los materiales mas faciles de
obtener y trabajar: barro y madera, pero mas tarde fueron aprendiendo a
trabajar materiales como la piedra y los metales, esta experimentacion y
busqueda de nuevos materiales y técnicas escultoricas se ha prolongado hasta

la actualidad.
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El lenguaje escultorico “se entiende en tres dimensiones: altura, anchura
y profundidad desarrolladas en un espacio; la naturaleza de la escultura
no solo es visual, sino tactil y material. Sus procesos han cambiado a
través del tiempo, desde los materiales y los utensilios hasta los

‘canones” y su intencion”. (Alonzo, 2008, p. 1)

La relacion existente entre tiempo y espacio se presenta como una cuestion
esencial para comprender la verdadera tridimensionalidad de las formas.
Siempre se debe considerar el tiempo que el espectador necesita para
moverse dentro o fuera del espacio tridimensional de la escultura. Ademas para
la realizacion de una escultura debe tomarse en cuenta la incidencia de la luz,
dado que ésta contribuye a acentuar los volumenes y puede hacer cambiar por

completo el sentido de una obra.

La escultura se divide en dos ramas: la estatuaria y la ornamental, la primera,
propiamente llamada escultura tiene un lenguaje de expresion autbnomo,
mientras que la segunda tiene un papel secundario al servir de auxiliar a la

arquitectura.

Técnicamente, “dos son la maneras basicas de practicar la escultura: la
talla, que se basa en extraer el material hasta que la forma se libera de
la materia en que estaba encerrada, segun una concepcién neoplaténica
desarrollada por Miguel Angel, y el procedimiento de modelado, que
parte de una idea opuesta a la talla al crear la forma a partir de la nada,
a través de la superposicion de materia.” (Grupo Editorial Océano, 2003,
p. 34)

Actualmente, se puede citar dos técnicas adicionales para realizar obras
escultéricas: la fundicion, que consiste en derretir metal y verterlo en moldes
para que tome forma; y la técnica de la construccion o ensamblaje, que se basa
en la conjuncion de diversos elementos a modo de un collage escultérico,
desarrollando dimensiones técnicas y conceptuales muy ligadas a las

pretensiones del arte contemporaneo.
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La escultura puede ser exenta (Fig. 3) cuando se puede contemplar desde
cualquier punto de vista a su alrededor, y escultura de relieve (Fig. 4) que es
aquella que esté realizada o adherida sobre un muro o cualquier otra superficie,

por lo que tiene un Gnico punto de vista frontal.

Fig. 3. Gargallo, Pablo. (1920). El Fig. 4. Buonarrotti, Miguel Angel, (1502). Tondo Taddei
Violinista [Plomo]. Museu D’Art de [Marmol]. Royal Academy of Arts, Londres, Inglaterra
Catalunya, Espafia. Extraido de: Extraido de: http://www.taringa.net/posts/arte
http://www.museo nacional. /16709822/Entra-y-mira-Las-Esculturas-Y-Pinturas-Del-
cat/es/violinista-gargallo Gran-Artista.

Histéricamente, la escultura ha sido proclive a asignarsele una determinada
funcionalidad, entre las que se destacan la funcién religiosa, la funeraria, la
conmemorativa, la didactica y la ornamental; algunas de las cuales perduran

hasta la actualidad.

Ya en la prehistoria se puede encontrar representaciones escultéricas muy
relacionadas con la religion y los mitos, siendo el hombre y los animales los
Unicos protagonistas de estas figuras, las mismas que eran realizadas con

materiales como la piedra, el hueso y el marfil.

Posteriormente las grandes civilizaciones que poblaron la Tierra realizaron
esculturas que representaban a sus dioses, a sus gobernantes y a sus héroes,
narrando grandes batallas y escenas de la vida cotidiana en relieves que en

muchos casos se han conservado hasta la actualidad.
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La escultura de los Egipcios y Mesopotamicos, se caracteriza por basarse en la
ley de frontalidad y por la predominancia de la escultura de bulto redondo, con
cualidades propias como el hieratismo y la rigidez (Fig. 5).

Fig. 5. Busto de Nefertiti (1345 a. C.).
[Piedra caliza y yeso policromado]. Neues
Museum, Berlin, Alemania. Extraido de:
http://www.  egiptologia.com/historia/338-
nefertiti-la-reina-del-aton.

Durante el Imperio Nuevo en Egipto, la escultura alcanz6 dimensién superior en
cuanto a severidad y majestuosidad, pasando a formas mas elegantes de
representacion y cuidado de los detalles, humanizando las formas

anteponiendo la vida cotidiana frente a la vida eterna.

Los materiales durante esta época fueron de origen muy diverso, van desde la
blandura de la caliza y la madera hasta las piedras mas duras y elegantes

como el granito, el basalto, la diorita, la obsidiana, etc.

Otra de las civilizaciones antiguas, muy prolifica en cuanto a representaciones
escultéricas fueron los griegos, aunque apenas quedan restos de las obras
originales, las conocemos gracias a las copias romanas, la obra escultérica
griega se puede dividir en tres periodos: el periodo arcaico, el clasico y el

helenistico.
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La escultura del periodo arcaico (600-480 a. C.) esta caracterizada por la
rigidez, originada a raiz de la apropiacion de los canones estéticos orientales
por parte de los escultores griegos, los mismos que llevaron los ideales de
belleza al limite de sus posibilidades representativas.

Fig. 6. Kouros de Samos (s. VI a. C.).
[Marmol]. Museo Arqueolégico de
Samos, Grecia. Extraido de: http:
/lwww.your  sam  os.com/culture
/samos-archaeological-museum

La escultura griega de este periodo estuvo dominada por dos tematicas

principales: el atleta desnudo o kouros (Fig. 6) y la mujer vestida o koré.

Los kouros son la representacién escultorica de los ideales de belleza
masculina. Estan realizados obedeciendo la ley de la frontalidad, que obliga a
trazar una linea imaginaria que pasa entre las cejas, nariz y ombligo, y divide el
cuerpo en dos partes iguales y perfectamente equilibradas, los brazos se
representan caidos a lo largo del cuerpo, las manos cerradas y pegadas a los
muslos, representados comunmente en actitud de caminar; la cabeza es cubica
y posee una cabellera abundante. Su rostro es siempre marcado por una unica
expresion: la llamada “sonrisa arcaica” que se logra simplemente arqueando

los labios hacia arriba.
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Las koré son figuras femeninas que representaban a doncellas dedicadas al
servicio religioso; ya que el desnudo femenino en Grecia es algo tardio, el ideal
femenino se identifica con un atuendo digno, por lo que las koré aparecen
siempre vestidas, envueltas en una larga y cefiida tunica encima de la cual se

dispone el manto.

En el estilo arcaico severo se concibe por primera vez la idea del contraposto,
caracterizado por la contraposicién de los miembros a partir del juego de
piernas, que acusa la diferencia funcional entre pierna de sostén, sobre la que
recae el peso del cuerpo, y por tanto, se mantiene tensa, y pierna exonerada
(liberada de peso) que se flexiona. La cadera del lado de la pierna en tension
gueda mas alta que la de la pierna en descanso, y un idéntico desequilibrio
afecta a los hombros, pues la cabeza y el cuello giran levemente en direccion

de la pierna exonerada.

El periodo clasico se inicia en el siglo V a. C. con Mirén, quien representa la
transicion entre el estilo arcaico severo y la época clasica, Mirdn es un escultor
particularmente interesado en la captacion del cuerpo humano en movimiento
como se puede apreciar en su obra mas caracteristica y conocida, el Discobolo
(Fig. 7), en el que se representa el cuerpo de un atleta en el momento en que,
inclinado hacia delante en el limite del equilibrio, eleva el brazo para lanzar el
disco. La novedad de esta obra se encuentra en la representacion del
movimiento en potencia, pues se sintetiza el movimiento y el tiempo en un
momento ideal de la accion concentrada del atleta, el instante previo al

lanzamiento.
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Fig. 7. Mirén. (440 a. C.). El Discébolo. [Copia Fig. 8. Palicleto. (440 a. C.). El Doriforo

en Marmol]. Museo Nazionale Romano, Italia. [Copia en Marmol]. Museo Nacional de
Extraido de: http://www xtec.cat /jarrimad Népoles, ltalia. Extraido de: http://www.
/grecia/ discobolo. wikipedia. org/wiki/dorif

Otra gran figura del arte clasico griego es Policleto, autor del Kanon, en donde
divulga el resultado de sus estudios acerca de las proporciones del cuerpo
humano, y define la belleza como la relacion armoniosa de unas partes del
cuerpo con otras, y de éstas con el todo. Estos principios los expone en su
Doriforo (Fig. 8), obra en bronce en la que se representa a un lancero en
actitud de marcha calmada y tranquila, esta obra es el prototipo de un cuerpo
masculino sometido a un mdédulo aritmético, segun el cual la cabeza es la

séptima parte del cuerpo.

El principal representante del ideal de belleza clasica basado en el naturalismo,
la proporcién, el equilibrio y la armonia es Fidias; entre sus esculturas exentas
mas importantes, se encuentra la Atenea Lemnia, representada como diosa
dispensadora de la paz, con la cabeza descubierta (Fig. 9), el casco en la mano
y el escudo sobre el pecho, mostrando los rasgos normativos de la belleza

clasica femenina (labios finos, mejillas lisas, perfil casi perpendicular, etc.).
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Fig. 9. Fidias. (450 a. C.). Atenea Lemnia
[Copia en Marmol]. Museo Albertinum,
Dresde, Alemania. Extraido de: http:/ /www.
flickr .com/ hotos8449303@N04/778327649/

Las obras de Praxiteles se caracterizan por su gracia y blandura, los cuerpos
de sus figuras describen la “curva Praxiteliana” mediante formas sedosas y
blandas. Los rasgos generales de sus obras son la delicada torsion de las
figuras y los esquemas variados, a veces con un brazo levantado y un plano
anterior claro en el que se ponen de relieve las perfecciones del contorno sin
consentir nunca que el brazo corte la silueta del cuerpo. Entre sus obras
maestras destaca la Afrodita de Cnido (Fig. 10), en donde la diosa de la belleza

es captada desnuda en el momento de tomar un bafio.

Fig. 10. Praxiteles. (360 a. C.). Afrodita
de Cnido. [Copia en Marmol]. Museo
Pio-Clementino, Vaticano. Extraido de:
http://www. fotolog.com/miriamgova
/89044040/
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En el siglo IV a. C. surge Scopas, quien trabajé el marmol, creando una
escultura marcada por la exaltacion de las emociones. Para ello, Scopas usoé la
linea curva, creando composiciones dindmicas de gran expresividad y fuerza.
Sus personajes destacan por sus bocas entreabiertas, rostros anhelantes y
movimientos vertiginosos. Entre sus creaciones mas destacadas se puede citar
la cabeza de Meleagro procedente del mausoleo de Halicarnaso y la Ménade
Danzante (Fig. 11).

Fig. 11. Scopas. (s. IV a. C.). Ménade Danzante
[Marmol]. Museo Albertinum, Dresde, Alemania.
Extraido de: http://www.jmnavarron.blogspot.
com/2013/10/comentario-menade-danzante.

En la época de Alejandro Magno, surge otro gran escultor, Lisipo, quien sujeto
a los canones establecidos y sin descartar a los modelos naturales, representa
un gran paso hacia el naturalismo mediante la representacién de atletas de
exageradas musculaturas, nifios de anatomias realmente infantiles y viejos con
claros signos de decadencia senil. La obra en la que se pone de manifiesto de
mejor manera su sentido del naturalismo es el Apoxiomeno (Fig. 12), que
representa a un atleta limpiandose la piel cubierta de polvo, esta obra incorpora
importantes novedades como: naturalismo, canon mas esbelto, impresion de

profundidad, movimiento, variedad de puntos de vista, etc.
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Fig. 12. Lisipo. (330 a. C.). Apoxiomeno
[Copia en Marmol]. Museos Vaticanos,
Roma, ltalia. Extraido de: http://www.
miguelgual.com/lasimagenes/comentarios
/23grecia/apoxiomeno

La escultura helenistica (323-331 a. C.) se inicia tras la muerte de Alejandro
Magno y esta caracterizada por la influencia de Praxiteles, Scopas y Lisipo,
cuyos canones formales se repetiran en este periodo, asi como el interés por la
anatomia, insistencia en marcar los musculos con el consiguiente incremento
del claroscuro; uso de la perspectiva y de la profundidad en el relieve;
representacion anecdoética de los temas, o que supone un incremento de
escenas mitologicas; asimismo el retrato descubre nuevas posibilidades,

insistiéndose en la individualidad del retratado.

Las principales escuelas helenisticas fueron: Atenas, de donde proviene la
famosa Venus de Milo (Fig. 13), en la que se acentla la linea sinoidea del
cuerpo y posee un gran dinamismo en el juego de pafios; igualmente se
acenttan las emociones como se puede observar en el conjunto escultérico de
Laocoonte y sus hijos, obra de una gran espectacularidad draméatica
considerada como la expresiéon universal del dolor. Otras importantes escuelas

Helenisticas fueron Pérgamo; Alejandria y Rodas.
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Fig. 13. Venus de Milo (100 a. C.). [Marmol].
Museo de Louvre, Paris, Francia. Extraido
de: http: ww.panoramio.com/photo/26534691

Por su parte, la escultura romana tuvo un auge durante el periodo imperial y
recibio influencia del arte griego, tanto asi que los artistas romanos llegaron a
realizar numerosas copias de obras griegas. Pero uno de los tipos de escultura
gue mas desarrollaron fueron los retratos (Fig. 14), obras realistas con un

marcado caracter psicologico que se realizaron por todo el Imperio.

Fig. 14. Estatua de César Augusto (20 d.
C.). [Marmol]. Museo Vaticano, ltalia.
Extraido de: http://www.queaprendemos
hoy.com/los-retratos-de-augusto
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En la Edad Media, la escultura europea tuvo sus caracteristicas propias,
durante la época paleocristiana y bizantina estuvo fuertemente ligada a las
representaciones simbdlicas y religiosas; por su parte, la escuela romanica se
manifest6 como una reaccion frente al naturalismo cldsico, este nuevo
concepto rompié con la ley del esquema que hacia que las esculturas
aparezcan aisladas entre si y carentes de comunicacion; otra ley que regia la
escultura roméanica era la ley del marco (Fig.15), en la que la escultura era
condicionada por el espacio arquitecténico, durante el Medioevo, el escultor no
presta casi atencion a la anatomia y a la belleza del cuerpo, sin embargo va
evolucionando hasta llegar en el gético a un creciente interés por la naturaleza
y por todos los seres animados, tratando de dotar a sus personajes de
expresiones mas humanas que demuestren sentimientos tanto positivos como
la sonrisa o0 negativos como el dolor y la muerte, todo esto para lograr un mayor

naturalismo.

Fig. 15. Timpano de la Iglesia de San Tréfimo (s. Xlll). [Piedra]. Iglesia de San Tréfimo,

Arlés, Francia. Extraido de: http://www.xtec.cat/llicencies/200203/memories/prodriguez
Idiviinidad/dinchiin

Los temas casi siempre fueron de cardacter religioso, aunque como novedad
reaparece el retrato, sobre todo con fines funerarios, fruto del creciente
individualismo que tendra su culminacion en el Renacimiento, que expresé una
reaccion en contra de los principios de la estética gética; y asimila la influencia
del arte de la antigiedad clasica, el humanismo y el racionalismo,
reproduciendo varias obras del arte Griego y Romano, convirtiéndose en el

heredero de la tradicién y el principal agente de su transmision a la posteridad.
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Durante el Renacimiento se desarroll6 un estilo que fusiona elementos
naturalistas e idealistas en proporciones variables, su conceptualizacion se
fundamenta en la adquisicion del conocimiento a fin de que fuera un elemento
primordial para la ética publica; y en la preocupacién por la integracion entre la
observacion directa de la naturaleza y en los conceptos estéticos idealistas
desarrollados por el humanismo. En el momento en que el hombre se coloco
en el centro del universo, su representacion también asumio un papel central
dentro del campo artistico, con lo que prosperaron los géneros de desnudos
artisticos y el retrato con expresiones llenas de dramatismo, como se puede
observar en la obra de Miguel Angel, que es sin duda alguna el mayor genio de
la escultura del Renacimiento, su calidad es insuperable, en el tratamiento de
las formas del cuerpo alcanza una gran calidad al igual que en la transferencia

de emocional de la complejidad del espiritu.

Basilica de San Pedro, Roma, ltalia. Extraido de: http://www.
taringa.net/posts/imagenes/7425612 Leonardo -Da-Vinci-Y-
Miguel-Angel-yapa.

Todo eso hace de Miguel Angel el prototipo de escultor universal capaz de
representar en marmol cualquier idea, concepto o emocioén, en su obra refleja
sus propios estados de animo, siendo el sentimiento dramatico o “terribilita” el

mas frecuente y el que domina practicamente toda su expresion (Fig.16).

A diferencia de las esculturas equilibradas y simétricas del Renacimiento, las
esculturas del Barroco parecen poseer vida. Asi, el movimiento se convierte en

una verdadera obsesion para los escultores barrocos, captando siempre la
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esencia de cada accion mediante composiciones abiertas en las que las formas
se proyectan hacia el exterior, asimismo, desaparece la simetria, predominan
las lineas sesgadas y los escorzos, y se multiplican los pliegues, los contrastes

luminicos, los puntos de vista, etc.

Los temas se limitan a fines religiosos, por dondequiera aparecen angeles y
arcangeles, santos y virgenes, aunque también aparecen dioses paganos y

héroes miticos.

Uno de los mayores representantes de la escultura barroca es Gian Lorenzo
Bernini cuyas obras escultéricas se caracterizan por un profundo naturalismo,
por la busqueda de calidades texturales, tanto en pieles como en vestidos u
otros elementos y por el protagonismo del movimiento, los gestos Yy las
actitudes teatrales, como se puede ver en su obra Apolo y Dafne (Fig. 17),
donde se monta toda una escena, hecha para rodearla y ser vista con todos los

detalles.

Fig. 17. Bernini, Gian Lorenzo. (1625).
Apolo y Dafne [Marmol]. Galeria Borghese,
Roma, Italia. Extraido de: http://www.
oesiadelmomento .com/luminarias/mitos/22
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Durante el Neoclasicismo, la escultura retorna a la antigliedad clasica, no sélo
en los temas sino también en el estilo, pero este nuevo enfoque no se limitara a
la imitacion, sino que propiciaron un acercamiento a los rasgos estilisticos del
clasicismo, pero de forma muy original. Esta escultura se puede tachar de ser
extremadamente fria, esto por la perfeccion formal y técnica que opaca la
emocién del artista, denotando la falta de expresividad y sentimiento. De este
estilo escultérico cabe destacar la figura de Antonio Canova, quien realiza una
interpretacion muy personal de la escultura clasica, adaptandola al gusto de su
tiempo, plasmé la belleza natural en reposo, libre de cualquier movimiento
espontaneo y con una simplicidad que contrastaba intensamente con la etapa

barroca precedente.

Su obra se caracterizé por la plasmacion de una belleza idealizada, por el
interés por la representacion del cuerpo humano, por la elegancia y limpieza de
las lineas, por la suavidad de las texturas, por la austeridad compositiva y por

la utilizacion del marmol y el bronce.

En su obra Eros y Psique (Fig. 18) se refleja una gran fluidez y dulzura, que
hacen que los personajes parezcan naturales, todo esto responde a un gran
dominio técnico, y un profundo conocimiento por parte del artista de las

capacidades expresivas del cuerpo humano.

Fig. 18. Canova, Antonio. (1787). Psique reanimada por un beso de
Eros [Marmol]. Museo de Louvre, Paris, Francia. Extraido de: http://
www.musee. louvre.fr/oal/psiche/psiche_acc_en.
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El Romanticismo fue uno de los movimientos que marco la liberacion de los
modelos del pasado para la representacion artistica. Ya que durante todo el
siglo XIX se vivié un notable crecimiento en lo referente a la escultura de temas
bélicos, fortalecido por la creencia de que era imposible prescindir del ornato de
las nuevas ciudades con monumentos conmemorativos, 10s mismos que
terminaron abarcando temas muy diversos; de esta manera las plazas de todas
las ciudades se superpoblaron de monumentos a reyes, patriotas, politicos,
literatos, artistas, etc.

c A = B

Loy

?‘h;.
Fig. 19. Rodin, Auguste (1880). EIl
Pensador [Bronce]. Museo Rodin,
Paris, Francia. Extraido de: http:/

www.lasalle.es/ santanderapuntes/
arte/sigloxix/escultura/rodin/rodin_el_pe

neardnr

Para contrarrestar este problema se empezé por crear obras nuevas basadas
en la imaginacion y en las emociones, tal es el caso de la obra de uno de los
escultores mas importantes del siglo XIX y de todos los tiempos: el francés
Auguste Rodin, cuya genialidad radica en la habilidad que tenia para expresar
la vida interior de los seres humanos mediante gestos y actitudes fisicas, asi,
en su célebre obra, el Pensador (Fig. 19) se puede notar su actitud

profundamente humana de meditacion.

En el siglo XX aparece una reaccién contraria a los escultores ornamentales de
fines de siglo, esta etapa es iniciada por los escultores franceses, quienes
valoran la belleza de la escultura griega y egipcia; recuperan el valor de la

forma y le afiaden movimiento y equilibrio.
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Muchos artistas tomaron otros caminos ademas de seguir la realidad al pie de
la letra; es la época de las vanguardias y los movimientos renovadores del arte.
A partir de ahora, los escultores representaran la realidad de otra manera, no
como es, sino como ellos la ven o la sienten. También surge el arte abstracto,
es decir, el que no representa la realidad, pero si que sugiere cosas, a través

de formas, colores, texturas, etc.

“La escultura también se adaptd a las vanguardias del siglo XX, y de
este modo se desarroll6 una corriente que alentaba la mezcla de
materiales y procedimientos en una sola pieza. Asi surgié el concepto de
«construccién escultérica», en el que intervienen, aparte de los
procedimientos clasicos, otros mas relacionados con el mundo de la
construcciéon” (Grupo Editorial Océano, 2003, p. 37)

En la abstraccién escultérica, la figura humana pierde su omnipresencia para
dejar paso a las formas geométricas, pero, sin dejar de lado la principal
caracteristica de la escultura contemporanea: su inclinacion a la angustia que
la convierte en otro medio de expresién de la angustia del hombre actual.

' I

i

Fig. 20. Tatlin, Vladimir (1919). Monumento a
la Il Internacional (Maqueta) [Hierro y acero].
Museo de Arte Moderno, Paris, Francia.
Extraido de: http:/  www.fotosimagenes
.com/monumento-a-la-tercera-internacional
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La aparicion de nuevos materiales a causa de la Revolucion Industrial junto a
los deseos innovadores de las vanguardias artisticas de principios del siglo XX,
tuvieron como consecuencia la ejecucion de obras con materiales y técnicas
nuevas, asi seran frecuentes las obras en hierro, aluminio u hormigoén (Fig. 20).
Durante este periodo también aparece la escultura cinética (los llamados
«mbviles») y el denominado «objeto encontrado», lo que significa que un objeto
cualquiera puede pasar a considerarse escultura, como ocurrié con la famosa

Fuente de Marcel Duchamp (Fig. 21).

<

Fig. 21. Duchamp, Marcel. (1917). La Fuente [Objeto
encontrado]. Museo de Arte Moderno, San Francisco,
Estados Unidos. Extraido de: http://www.emol.com/
especiales/ aprendiendo_a_mirar/thefountain

La escultura contemporanea experimenta una revolucion mas radical en el siglo
XX, sus tendencias evolucionan siguiendo un camino paralelo al de la pintura y

en muchos casos los pintores también cultivaron la escultura.

Actualmente “categorias como la escultura o la pintura han sido amasadas,
estiradas y retorcidas en una demostracion extraordinaria de elasticidad,
revelando la forma en que un término cultural puede expandirse para hacer

referencia a cualquier cosa.” (Krauss, 1996, p. 289)
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En el panorama artistico actual, cada vez es mas dificil clasificar algunas obras
de arte, porque las fronteras entre los géneros casi desaparecen, asi, podemos
encontrar artistas que se valen de diferentes elementos de pintura, escultura y
otros medios de expresion para la produccion de sus obras.

Pero los limites del lenguaje escultoérico son inamovibles, ya que “se
trata de una categoria histéricamente limitada y no universal. Al igual
que ocurre con cualquier otra convencion, la escultura tiene su propia
|6gica interna, un particular conjunto de reglas, que, aunque puedan
aplicarse a distintas situaciones, no pueden modificarse demasiado.”
(Krauss, 1996, p. 292)

Entonces, se puede concluir que las formas de expresion plastica tradicionales
son vdlidas en la actualidad, son los nuevos lenguajes que surgen los que
deben tener caracteristicas formales y conceptuales propias para que no se

vean en la necesidad de manifestarse a través de lenguajes ya establecidos.
2.1. Escultura Biomorfica

Antes de pasar a una definicién del término “biomdrfico”, primero se
tomara en cuenta el concepto del vocablo “organico”, definido como la
“estructura plastica que sugiere el desarrollo, crecimiento y relatividad
del mundo orgénico. En oposicibn a lo inorganico, las estructuras
organicas presentan una aparente complejidad que hace, podria decirse,
mas marcadamente ‘humana’ su manifestaciéon. [...] Toda estructura
organica tiende de alguna manera a representar la relatividad del mundo
de la ¢6ptica y la sugerencia del movimiento. Cuando se percibe la
posibilidad de cambio sobre una superficie o en la tercera dimensién, se

habla de organico.”(Crespi & Ferrario, 1995, p. 89)

La tendencia hacia lo organico en el arte nace por diversos factores filosoficos,
religiosos, cierto desarrollo social general y determinadas teorias artisticas que
produjeron una relacion de confianza entre el hombre y su mundo; todo esto
desencadend en la necesidad de un marcado acercamiento a la naturaleza sin

caer en la carencia absoluta de abstraccion en la presentacion de esta.
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Lo forma organica ha sido llevada a la representacion escultérica como la
continuacién del cubismo, pero en esta nueva forma expresiva, los angulos son
reemplazados por suaves curvas que imitan a las formas vivas, al movimiento y

a la accion fisica.

El lenguaje biomérfico, surge por la necesidad de captar la energia vital, justo
antes de ser liberada, por eso mas bien se apega a las analogias del
crecimiento y su enorme fuerza de expansion. Este término fue acufiado por
Alfred H. Barr en 1936, aunque Goethe ya habia esbozado esta idea en su
Teoria de las metamorfosis de 1800. La abstraccion biomorfica recurre a
formas bioldgicas, es decir inspiradas en la naturaleza bioldgica, esta forma de
abstraccion que derivd en pleno siglo XX, muestra imagenes similares a las
obtenidas al mirar por un microscopio, ya fuera en biologia, geologia etc., a
diferencia de la abstraccion lirica, la abstraccion biomérfica (Fig. 22) si posee

un tema.

“
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Fig. 22. Arp, Jean. (1964). Deméter [Bronce].
Coleccion Privada. Extraido de: http://www.
christies.com/ lotfinder/sculptures-statues-
figures/jean-arp-demeter-5075592-details

El lenguaje biomoérfico surge como una reaccibn ante los manifiestos
constructivistas que para la década de 1930 estaba en decadencia, se trata de
un nuevo proyecto sin un manifiesto ni un programa establecido, aunque
mantiene ciertas referencias surrealistas, en especial de la pintura de Yves

Tanguy.
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En la escultura, esta linea no conllevo la creacion de ningun grupo o estilo, sino
de un movimiento amplio con multiples ramificaciones, cuyo principal precursor
fue Constantin Brancusi, quien evidencia su admiracion por el arte antiguo y
primitivo. La reduccién de las formas a lo esencial y su habilidad para extraer la
belleza intrinseca de los materiales ya fuera madera, piedra o metal ejercieron

una profunda influencia en los escultores del siglo XX.

Dentro de los escultores biomoérficos mas importantes se puede citar nombres
como Karl Hartung, Henry Moore, la argentina Alicia Penalba, Hans (Jean) Arp,
Barbara Hepworth, Otto Freundlich y Henry Etiene-Matrtin.

2.1.1. Henry Moore

Este escultor britanico, estuvo relacionado desde 1930 con todos los
movimientos artisticos importantes que tuvieron lugar en Gran Bretafia y en
general en casi toda Europa: aunque nunca llegd a comprometerse con
ninguno de ellos, es mas, paralelamente a éstos creé una forma personal que
tomaba elementos de algunos de ellos, aunque también mostraba influencia de
culturas primitivas, principalmente del arte mexicano precolombino, sumerio,

egipcio, africano y oceanico.

La fascinacion por los materiales llevo a Moore a experimentar con piedra,
hormigon, alabastro, porcelana, madera, marmol, pizarra e incluso estalactita,
pero fue en el bronce, donde encontr6 el material mas versatil para sus
esculturas, concebidas especialmente para ser expuestas al aire libre,

preferentemente en entornos naturales.

“La obra de Henry Moore no puede describirse como escultura biomorfica con
la misma vehemencia que la de Arp. En su obra, la figura humana se afirma de
manera mucho mas contundente;” (Ruhberg, Schneckenburger, Fricke, &
Honnef, 2001, p. 482) los temas de la obra de Moore se pueden dividir en
figuras reclinadas, con cierta influencia de Henry Gaudier Brzeska; también
realizd grupos de madre e hijo y las mas abstractas formas encajadas que

representan abstracciones de la figura humana. Esta teméatica orientada a las
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culturas antiguas y a las representaciones naturalistas y maternales, puede
considerarse como un medio conciliador entre los traumas adquiridos durante

su participacion en la guerra y su propia existencia.

“Sus primeras obras, hasta 1930 subrayan con contundencia el bloque soélido y
la técnica de la taille directe en la tradicion de Derain y Brancusi,” (Ruhberg,
Schneckenburger, Fricke, & Honnef, 2001, p. 483) pero, a partir de 1930, sus
obras empiezan a ofrecer vistas desde distintos dngulos y a mostrar mas que
los vacios convencionales producto de extremidades flexionadas que se
separan y regresan al cuerpo, aparecen agujeros que penetran directamente el
cuerpo, explorando formas céncavas y convexas, la forma es tratada como si
fuera arquitectura, adquiere un aire monumental aun siendo de pequefio

tamafo, su arte se mueve entre la abstraccion y la figuracion.

“En su escultura era mas importante la fuerza que la belleza convencional.”,
(Lambert, 1985, p. 56) la fuerza y vitalidad se constituian es componentes
ineludibles para sus creaciones escultéricas, no como simples reflejos del
movimiento, de la accion fisica, de los saltos, etc., sino de una intensa energia

encerrada.

Para Moore, “la escultura debe tener vitalidad. Debe saber apreciar la
forma organica, cierto patetismo y cierta calidez. La escultura puramente
abstracta es una actividad que se puede realizar mejor en otras partes,
como por ejemplo en arquitectura. (...) Pero la escultura es distinta de la
arquitectura (...), tiene que dar siempre la impresion, tanto si esta tallada
como si estd modelada, de haber surgido organicamente, creada por la

presion interior.” (Martinez Novillo, 1986, p. 5)

Al igual que Auguste Rodin, Moore creia que la verdad de la escultura era
moral, y que ésta debia florecer desde el interior hacia fuera, impulsada por las
fuerzas interiores. “Su fama se extendi6 debido a los conmovedores dibujos
gue hizo como artista oficial de guerra (1940-1942) de gentes refugiandose de
los bombardeos aéreos en estaciones del metropolitano.” (Chilvers, Osborne,
& Farr, 1992, p. 482)
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El hecho de ser nombrado artista de guerra acentua el interés de Moore por las
formas con las que llevaba casi una década trabajando, por la coincidencia de
las posturas adoptadas por los refugiados: grupos de figuras sentadas o
reclinadas en los andenes y las madres con sus hijos en brazos (Fig. 23). Sin
embargo, Moore no utilizd los dibujos y acuarelas de estos hechos para la
realizacion de ningin monumento con tema bélico, cosa siempre factible por el
exaltamiento patriético del monumento, sino que incorpora estas formas en el

proceso de su obra sin més referencias temporales.

Fig. 23. Moore, Henry (1941). Dos Madres con sus Hijos [Pluma, tinta,
lapiz de cera y acuarela sobre papel]. Museo Thyssen Bornemisza,
Madrid, Espafia. Extraido de: http://www.museothyssen.org
/thvssen/contenidos articulo/3

Moore adopta y mantiene, sobre todo en los momentos mas dramaticos, una
posicion puramente humanista, de confianza en el destino de la humanidad,
por ello su escultura tuvo mucho éxito tras la segunda guerra mundial, pues
ofrecia la esperanza de una «nueva historia», marcada por el desarrollo de la

ciencia y la técnica, pero sobretodo, de la moral.

Es indudable que Moore consigui6 triunfar en su trabajo por el hecho de liberar
a la escultura monumental de sus antiguas dependencias, pues la escultura
estaba al servicio de la arquitectura, fue él quien logré la recuperacion del
concepto de monumento escultérico dentro del espiritu de la vanguardia del
siglo XX, justo en el momento en que esta actividad habia alcanzado su méas
alto grado de desprestigio, no cabe duda que el artista consiguié su objetivo de
dignificar la escultura, ya que después de su obra, esta actividad poco tiene en
comun con la prolifica, pero insustancial estatuaria del siglo XIX.

40



De Rodin a Moore, la escultura se ha encontrado a si misma y se ha liberado
de restricciones académicas, ha vuelto a ser uno de los medios humanos de
expresion mas sobresalientes, aquel en el que mejor colaboran entre si todos
los sentidos y en el que pueden conciliarse el mas primitivo deseo del mito con

la mas refinada investigacion formal.

Para el afio de su muerte, en 1986 aun continuaba trabajando en proyectos
monumentales para diferentes lugares del mundo, y ocupando un lugar

privilegiado dentro de la escultura monumental.
2.1.2. Anélisis de obras

Las tres obras a analizar tienen en comun la tematica de la figura humana
reclinada, que seria uno de los temas mas recurrentes en la produccion
escultérica de Henry Moore. Estas obras estan cargadas con un mensaje de
esperanza en la capacidad que tiene el ser humano para vencer las
adversidades. Rusell (1965) afirma que “el tema de sus grandes figuras
echadas es el de la supervivencia. Estas figuras atestiguan el poder que tiene
el ser humano de sobrevivir y asentar su imperio, en medio de los peores

desastres.”(p. 9)

La primera obra a analizar, fechada del afio de 1951 se titula Figura reclinada:
Festival, en ésta, el vacio y la forma estan inseparablemente unidos. Para las
dos siguientes esculturas: Figura reclinada: forma externa/interna y Figura
reclinada: forma externa, la forma exterior es la misma, lo que las diferencia es
la presencia de la figura interna en la primera, figura que para la siguiente ha

desaparecido por completo.
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ANTECEDENTES:

X CONTEXTO HISTORICO - CULTURAL.- A partir de la Primera Guerra
Mundial, Europa vivié un rebrote del conservadurismo escultérico favorecido
por el realismo soviético y el arte nacional-socialista aleméan, pero por fortuna
para Moore, Inglaterra estaba lejos de los centros de disputa artistica del
momento, lo que le dio la posibilidad de realizar su primer periodo en una cierta
privacidad, dandole la posibilidad de preocuparse mas por Su propio
aprendizaje que por tomar partida en las discusiones estéticas que habian
surgido en toda Europa, ya que durante el siglo XX muchos estilos y tendencias
aparecian por doquier, con el Unico fin de servir como contrapunto laico a la
imagineria religiosa del siglo XIX, cambiandola por una nueva iconografia que
refutaba la repeticion de los modelos clasicos, siempre inclinados al

naturalismo.

Este siglo también estuvo definido por el desarrollo industrial, cuyos materiales
fueron ampliamente utilizados en escultura, lo que sirvio para poder desarrollar
obras monumentales que enfrentaban directamente al publico con nuevas
formas de hacer escultura que reflejaban sentimientos de rebeldia por parte de

los artistas.

Las guerras mundiales originaron una gran crisis social, que a su vez, dieron
origen a una estética vinculada a las filosofias existencialistas de Jean Paul
Sartre y Martin Heidegger, para quienes el deber de los artistas es dejar de
lado la exaltacion individual del hombre como tal, sino exaltar su esencia, dicho
de otro modo, la estética existencialista se funda en la valoracion de los

sentimientos humanos, llevandolos a su representacion a través del arte.
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a) PRIMERA OBRA

Fig.24. Moore, Henry. (1951) Figura Reclinada: Festival. [Madera.] Tate Gallery, Londres,
Inglaterra. Extraido de: http://www. megaricos.com/2012/08/13/arte-contemporaneo-post-guerra-
hacen-que-la-casa-de-subastas-christies-registre-ventas-record/henry-moore-reclining-figure/

e DATOS GENERALES

NOMBRE DE LA OBRA: Figura reclinada: Festival

AUTOR: Henry Moore

MATERIALES: Madera

TECNICA: Talla directa

DIMENSIONES: 105 cm x 51 cm

ANO: 1951

LUGAR DONDE SE ENCUENTRA: Tate Gallery, Londres, Inglaterra
e ANALISIS:

Esta obra tiene como tema la figura humana, aqui representada a través de
formas semiabstractas, que muestran similitudes con los elementos del paisaje;
el tamafio de esta escultura es aproximado al de una persona, lo cual acerca al
espectador a la escultura, al ponerla a su nivel, ademas al ser una escultura
exenta, el espectador puede desplazarse a su alrededor para su apreciacion
completa. La posicion reclinada, muy caracteristica de la obra de Henry Moore,
representa la capacidad del ser humano para superar los desastres, como los
ocasionados por la guerra, que pusieron a prueba la fortaleza humana para

sobreponerse a ellos.
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Se trata de una figura humana semifigurativa, ubicada en una posicidén
recostada, apoyada en sus brazos; desde un punto de vista lateral se puede
dividir esta obra en dos triangulos que forman claras lineas visuales que se
mueven en las tres dimensiones dadas por la aparicibn de cavidades y la
existencia de lineas sinuosas que nos desplazan visualmente de una
dimension a otra sin la necesidad de caminar alrededor de la obra. En el primer
triangulo se pueden ver representadas las extremidades inferiores con lineas
gue se entrecruzan y desvanecen formando otros volimenes que se confunden
y desaparecen ante la aparicion de un gran vacio que atraviesa la figura por el
centro, en donde deberia estar su abdomen, del otro lado de esta cavidad, ya
en el segundo triangulo, las formas vuelven a elevarse de forma mas irregular,
dando forma a los dos relieves que representan el torso y culminar en la
cabeza reducida a solo una forma convexa sin mas detalles que una division en
su parte superior desde donde nacen los planos que al descender iran
transformandose en cilindros para formar los brazos que dan lugar a la

aparicion de una nueva cavidad y sirven de soporte a la figura.

Presenta un acabado liso y brillante propio de las obras de Henry Moore,
aunque presenta unas inscripciones en forma de telarafias que recorren y

enriquecen todo el cuerpo de la figura.

La Figura reclinada: Festival es la primera escultura de Moore en la que el
espacio y la forma son completamente dependiente uno del otro y en la que

estan inseparablemente unidos.

La estructura de esta obra esta formada por claras lineas visuales que se
desplazan en las tres dimensiones, estan formadas por los propios elementos
fisicos y generan estabilidad. ElI plano que forma la base de la obra es
horizontal, lo que genera equilibrio a esta obra cargada de una gran tension
gue viene desde el interior, y da la sensacion de movimiento por la sinuosidad y
el dinamismo de sus lineas ascendentes y descendentes, los planos
yuxtapuestos también contribuyen a dar movimiento a la figura, asi tenemos

una escultura con todas las caracteristicas de la abstraccién biomoérfica, ligada
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a las analogias de las formas de la naturaleza y el constante crecimiento

impulsado por la intensa energia encerrada.

A través de los elementos del paisaje combinados con los de la figura humana
se puede concluir que lo que busca representar el artista es la capacidad del
ser humano de sobrevivir a los peores desastres, que pueden venir de

cualquier lugar: de la naturaleza, de los otros hombres o incluso de uno mismo.

Otra caracteristica de esta obra es lo simple de la expresividad del rostro de la
figura, representada solo con una forma convexa sin mas detalles que un corte
Curvo en su parte superior, que bien podria representar su boca en el momento
de un grito ante los horrores de la guerra, que llevaria a la gente al limite de
sus emociones vieron borrada su capacidad de mostrarlas, sino a través del

horror.
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b) SEGUNDA OBRA

Fig.25. Moore, Henry. (1951) Figura Reclinada: Forma interna/externa [Bronce.]. Museo de
Bellas Artes de Montreal, Canad&. Extraido de: http://www.wahooart.com/@ @/7YLJ9U-Henry-
Moore- Reclining-Figure,-inneren-und-%C3%A4u%C3%9Feren-Formen

e DATOS GENERALES

NOMBRE DE LA OBRA: Figura reclinada: Forma interna/externa (1951)
AUTOR: Henry Moore
MATERIALES: Bronce
TECNICA: Fundicion
DIMENSIONES: 53 cm x 19 cm
ANO: 1951
LUGAR DONDE SE ENCUENTRA: Museo de Bellas Artes de Montreal,
Canada
e ANALISIS:

Esta obra fue realizada en 1951, al igual que muchas obras de Moore, fue
objeto de multiples reproducciones, siendo una de las mas conocidas la que se
encuentra en Museo de Bellas Artes de Montreal, en donde se encuentra la

mayor coleccién de esculturas de Henry Moore.

A pesar de su reducido formato, esta obra conserva la monumentalidad propia
de la obra de Henry Moore, por el hecho de estar concebida como tal y por

presentar un acabado liso brillante del color natural del bronce envejecido.
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Las lineas visuales que recorren la obra son sinuosas y generan dinamismo,
por la inclinacion ascendente y descendente de su direccion. En esta obra se
puede ver representada una figura humana semiabstracta, rodeada por una
figura externa con cortes ovales que sigue los contornos ondulados de la figura
interna; a su vez, se puede ver en ella representadas algunas caracteristicas
semejantes al paisaje: las montafias y valles que Moore intentaba expresar a
través de la figura humana. Asimismo se puede apreciar otra de las
caracteristicas fundamentales de la obra de este artista: la aparicion de
agujeros a través de los cuales se puede apreciar la figura interna; una figura

humana reducida a sus formas mas elementales.

En esta obra, el artista opone con maestria los volumenes concavos y
convexos para permitir que el espacio forme parte de la obra. Esta composicion
esta definida por perfiles curvos y ondulados con los que se consigue un ritmo

cerrado, envolvente y sensual con una carga erotica muy sutil.

La estructura exterior, a manera de armadura esta ahi para proteger la forma
mas vulnerable que se encuentra en su interior como si fuera una armadura
para humanos, que se coloca para proteger el cuerpo delicado. Al igual que en
sus maternidades, Moore nos da la idea de la madre, que es la forma externa
gue da proteccion a la forma interior, el nifilo, como una madre protege a su
hijo, asi, la mujer se impone como imagen de madre, como simbolo de

proteccion ante el mundo amenazado por la agresividad masculina.
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c) TERCERA OBRA

Fig.26. Moore, Henry. (1953-4) Figura Reclinada: Forma externa [Bronce.]. Universidad Albert
Ludwigs, Alemania. Extraido de: http://www. mnba.gob.ar/coleccion/obra/7973

NOMBRE DE LA OBRA: Figura Reclinada: Forma externa

AUTOR: Henry Moore

MATERIALES: Bronce

TECNICA: Fundicion

DIMENSIONES: 210 cm x 80 cm

ANO: 1953-54

LUGAR DONDE SE ENCUENTRA: Universidad Albert Ludwigs, Alemania
e ANALISIS:

Esta escultura encargada originalmente para la Universidad Albert Ludwigs en
Friburgo, Alemania fue ejecutada en base al mismo modelo de figura externa
gue ya habia utilizado anteriormente, aunque esta obra es de mayores
dimensiones; la diferencia mas notoria esta en la presencia de la figura interna

en la primera, que para esta obra ha desaparecido por criterio del propio autor.

El interés del artista en la creacion del espacio lo llevd a la incorporacion de
agujeros que le permitian enfatizar la tridimensionalidad de sus formas,
perforando el bloque de lado a lado y dando al publico la posibilidad de
observar todas las caras del objeto. La ondulacién de las formas recuerda a la
de colinas y cuevas. A través de la evocacion del paisaje, Moore es fiel, no solo

a la tradicion paisajistica britanica, sino también a su interés por el arte antiguo.
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Una de las caracteristicas mas significativas de esta obra es el valor que se da
al espacio vacio haciéndolo expresivo y llevandolo a formar parte esencial de la
obra. La masa se destaca por contraste con los huecos, dando a estos dos
elementos la misma importancia. En esta obra, Moore da un sentido nuevo a
los volimenes y a los vacios; nada se aprisiona ya dentro de un perfil

geomeétrico; todo es un deslizamiento de curvas en mutaciones ritmicas.

Las cavidades ademas de mostrar otra dimension representan un sentimiento
de vacio de certezas, sentimiento propio de la filosofia existencialista de la que
el autor no pudo evadirse debido a su participacion en la Primera Guerra
Mundial como combatiente y en la Segunda como artista oficial de guerra

Uno de los elementos de la naturaleza que mas cautivaron a Moore son las
conchas, porque representaban proteccion para una forma interna muy fragil,
muestra una forma dura pero hueca, cualidades que se pueden apreciar
claramente en esta obra. El significado que se le pueda atribuir a este elemento
mantiene ciertas analogias con el de las cabezas con cascos de la serie
posterior a la guerra, representada por dichos cascos que simbolizan la
dualidad negativa de la superficie que protege y a la vez ataca; pero la
diferencia es que la Unica funcién de esta coraza es proteger a lo que esta en

Su interior.

Las grandes dimensiones de esta obra se deben a la ubicacién final de esta
obra destinada a ocupar un lugar exterior, cosa que era muy interesante para
Moore, a quien siempre le atrajo mas la idea de realizar obras que estén en
interaccion con el espectador, no obras destinadas al publico «selecto» de las
galerias de arte. Asimismo la ambigtiedad de los titulos de las obras de Henry
Moore tiene la intencién de dejar un cierto misterio que el espectador resuelva,

con lo que pasaria a formar parte activa en la resolucion de la obra.
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CAPITULO Il

3. Propuesta teérico-préactica

Considerando que la escultura es una categoria artistica que se desarrolla en
la dimensién de tiempo y espacio, esto gracias a la accién del artista y la
intervencién del publico, el mismo que le puede dar un significado diferente al
objeto escultérico, mostrandonos asi su polivalencia; surge la necesidad de
elaborar una propuesta escultérica que se fundamente en las bases artisticas y
estéticas de la obra de Henry Moore, un artista que desarrollé6 su obra en un
periodo de profundas convulsiones sociales ocasionadas por las dos Guerras
Mundiales, lo que marco la orientacion de su produccion hacia la figura
humana, sus catastrofes y su esperanza de redencién, factores que definieron

su ideologia existencialista y humanista.

Al hablar de Moore nos referimos a un artista muy interesado en las formas de
la naturaleza y siempre fiel a sus procedimientos escultoricos (la talla y la
fundicion), sin descartar las posibilidades de experimentar nuevos métodos y
materiales, ademas de otra formas de expresion como el dibujo, ya que él
también se acogia al precepto renacentista que afirmaba que un buen dibujo

era imprescindible para la realizacion de cualquier obra artistica.

Aunque no es posible asignarle un estilo determinado, su obra se encuentra
contextualizada dentro de las vanguardias que en las primeras décadas del
siglo XX rompieron las sujeciones normativas de la plastica de siglos

anteriores.

La obra de Henry Moore se caracteriza por la importancia que éste da al
volumen vy a las cavidades, para este artista lo esencial de una escultura reside

en su volumen, no en su tematica ni en ninguna otra caracteristica.

Su produccién escultdrica no puede definirse como biomorfica con la misma
conviccion que la de Arp; su obra presenta mas bien semejanzas con el trabajo
de Béarbara Hepworth por su estructura interior. El sentido biomérfico es dado
por la fuerza interior que manifiesta, esto, conjuntamente con lo dinamico de las

poses de sus figuras contribuye a romper la sensacion de estaticidad.
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a. Fundamentacion artistica

La presente propuesta estd vinculada tanto de sus componentes artisticos
como estéticos a la obra de Moore en su tematica de la figura humana y la
representacion a través de ésta de los elementos de la naturaleza con un ligero
acercamiento hacia la escultura biomorfica, mediante la aparicion de agujeros y

planos yuxtapuestos.

Las cavidades y volumenes circulares en la obra de Moore hacen referencia a
la importancia de las formas tanto en su interior como en su exterior para
mostrar su verdadera tridimensionalidad; este aspecto es determinante en la

ejecucion de la propuesta escultorica por parte del autor de la investigacion.

Ademas, la propuesta se apropia de las formas de los elementos de la
naturaleza (piedras, raices, maderas erosionadas, etc.) como motivos gestores
ya que de la misma manera que ella es capaz de crear y transformar, el arte
también permite crear (o recrear) y transformar. Los elementos naturales se
ofrecen al hombre de manera espontanea y natural; no estan cargados de
ninguna intencionalidad de tipo formal, estas cualidades les son atribuidas por

el observador, que los ve y los siente como un ente expresivo.

Uno de los primeros principios del arte, tan claramente visto en el trabajo
primitivo, que influenciaria a Henry Moore, es la fidelidad al material; en estos
trabajos se muestra una comprension instintiva de su material, su uso correcto

y sus posibilidades expresivas.

La eleccion de los materiales para una propuesta plastica debe ser minuciosa
dado que los materiales deben tener una vitalidad propia que impulse las ideas
de volumen y masa. A partir de esta afirmacioén se concluye que el material
mas conveniente para la ejecucion de la propuesta plastica es la madera; un
material que ha ido transformando su significacion de acuerdo al contexto
temporal y espacial. “En efecto, en muchas culturas la escultura de madera ha
representado un triple papel: sicolégico de autoafirmacion, socioldgico de
integracion tribal y politico de estratificacion social. Pero, hoy, en los museos,
fuera de contexto, solo prevalece su factor estético” (Teixidé y Cami &
Chicharro Salamera, 1999, p.10).
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b. Fundamentacion estética

Para la elaboracion de la propuesta escultérica se considera los planteamientos
de la filosofia existencialista, de manera especial, de los escritos de Jean Paul

Sartre acerca de la existencia humana.

Esta propuesta se basa en las ideas de la estética existencialista, acerca de la
representacion del ser humano tal como es: con sus angustias, sus miedos y
su incertidumbre ante su propia existencia. Segun ésta estética: el deber del
artista es dirigirse a la libertad del espectador, pero dejando siempre a éste, la
facultad para hacer conjeturas acerca de la obra, la misma que representa la
realidad sin pretender alcanzar un ideal de belleza, pues la realidad jamas es

bella, y la belleza jamas es real.

La orientacion existencialista de esta propuesta se refleja en la representacion
de la esencia misma del individuo, su interioridad, relegando su apariencia
externa a conformar un aspecto secundario, ya que estas obras no pretenden

aludir a la belleza en si como categoria estética.

Las obras resultantes de esta propuesta se presentan en una posicion
completamente erguida, de victoria ante los desastres, pero conserva los
espacios vacios, como simbolo de las carencias espirituales que continlan en
la sociedad actual. El espacio vacio representa, al igual que el cero en

matematica, la contradiccidn necesaria de contar lo incontable: “la nada”.

En cuanto a materiales existe una teoria titulada “Truth to materials” surgida
como un enunciado para el arte y el disefio de principios del siglo XX como
consecuencia del desarrollo técnico y tecnolégico originado tras la Revolucién
Industrial, generando un nuevo concepto que plantea resaltar las
caracteristicas naturales de los materiales, y la predominancia de sus
cualidades estructurales sin ocultar sus propiedades expresivas, las cuales
debian influir en los proyectos creados a partir de ellos, mediante la austeridad
en los acabados y el rechazo a la imitacién de otros materiales. Para llegar a
“la belleza material” era necesario respetar la vida y calidad de la materia en si

misma.
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El concepto de que los artistas debian respetar las leyes y las limitaciones de
su medio era esencial para los escultores de las vanguardias surgidas en el
periodo de las Guerras Mundiales. Jacob Epstein y Henry Gaudier-Brzeska,
fieles a la teoria de la “Verdad de los Materiales”, defendieron la talla directa en
piedra o metal contra el método escultérico vigente, consistente en modelar la
figura en arcilla y luego fundirla en metal o copiarla en piedra, como lo hacian
los artistas de siglos anteriores mediante la ejecucién de obras

«contaminadas» por lo retérico y lo anecddtico.

Por otra parte, en la creacion artistica siempre existe una relacion entre la idea
y la obra final. Una obra de arte ya existe en la mente del artista antes de ser
representada, y aunque se independiza parcialmente de su creador cuando
llega a ser un objeto estético con vida propia; sigue existiendo un vinculo, ya
gue en la obra de arte esta la huella del artista, y es su esencia la que se

manifiesta a través de la obra.

Para el artista, el placer estético proviene directamente del trabajo sobre el
material, es decir, su transformacion el objeto estético, la misma que requiere
gue la calidad intrinseca del material original sea respetada en el proceso, ya

gue es el vehiculo con que transmitir4 una idea o una emocion perdurable.

Sin desmerecer los muchos factores que pueden afiadir contenido a una obra
de arte, se puede decir que uno de los mayores placeres que el espectador
puede tener, proviene de su capacidad de percepcion de la forma y el disefio
del material, el mismo que ha contribuido a la expresividad y fortaleza del

proyecto escultoérico.

Asi, el material escogido por el artista para realizar su obra conlleva tanto
contenido como la forma en si; el material no debe ocultarse, su naturaleza
debe ser expuesta, por lo que el artista y la forma deben permanecer fieles a él.
Este puede representar por si solo alguna tradicién cultural, por ejemplo, el uso
de ciertas técnicas industriales representa una aceptacion de la
industrializacion, y el uso del marmol o la ceramica, alude a la nostalgia por el

mundo anterior a la Revoluciéon Industrial.
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Esta propuesta esta realizada en madera, un material que mantiene coherencia
con el tema de investigacion al aportar la idea de vitalidad a las obras

resultantes.

La madera como material vivo, cercano a nosotros y uno de los mejores
representantes de la herida naturaleza, esta volviendo a ser material de
eleccion de diversos escultores. Se esta utilizando preferentemente para
mostrar la coexistencia que debe existir entre el hombre y su medio

ambiente. (Blanch Gonzalez, et al., 2009, p. 31).

Asi para la ejecucion de las obras se utiliza materiales que habian sido
desechados por la industria maderera para con ellos lograr una produccién que
mantenga coherencia entre el respeto y convivencia con la naturaleza; y el

aprovechamiento responsable de sus recursos.

La madera como material de representacion escultorica ha sido fundamental
para las culturas antiguas por la creencia de que conserva la fuerza vital, el
espiritu del arbol. Albadalejo (1987) manifiesta que “El arbol se mueve, su
madera se mueve, y lo que es mas importante: lo hara siempre.”(p. 15). A partir
de esta afirmacion se sustenta su utlizacion en la presente propuesta
escultérica por su afinidad con las fuerzas expansivas de la escultura

biomorfica.
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c.Proceso de elaboracioén

Tomando en cuenta al boceto como parte imprescindible en la construccion de
una obra pléstica; ya sea bidimensional o tridimensional, se partié de bocetos

previos que intervendran en el proceso de elaboracion de las obras.

Los bocetos comprenden dos etapas: una realizada a lapiz y otra etapa de
bocetaje tridimensional, en la que se haran modelos a escala, para lo cual se

utilizé arcilla.

Fig. 1. Abad, Cristian. (2014) Ritmo, Bocetos
Bidimensional [Lapiz], y Tridimensional [Arcilla]

En la realizacion de el boceto para la primera obra (Fig. 1), se baso en la
fluidez del trazo en los dibujos de Jean Fautrier y la naturalidad de las formas
en la pintura de Ives Tanguy; dicha fluidez formal al trasladarse al boceto
tridimensional generé una idea de movimiento ritmico continuo, que es la

sensacion que se pretendia transmitir al espectador mediante la obra final

Esta obra se disefi6 mediante la basqueda del equilibrio compositivo mediante
la correspondencia de las formas alrededor de un eje central curvado, estas
formas contribuyen a definir esta obra como una figura humana femenina

semifigurativa.
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Fig. 2. Piel, Abad, Cristian. (2014) Piel, Bocetos Bidimensional
[L&piz], y Tridimensional [Arcilla]

El boceto para la segunda obra (Fig. 2), parte de la idea de lograr una figura
gue pueda ser ubicada tanto en posicion horizontal como vertical, siendo esta
una de las principales razones para prescindir de la representacion de la
cabeza como volumen, sino como vacio, el mismo que continuaria como tal a
pesar de haber descartado mas tarde la posibilidad de ubicarla
horizontalmente, a partir de ahi comienza la tarea de atribuirle caracteristicas
gue la asocien mas a la figura femenina, caracteristicas que se vieron
potenciadas durante el disefio tridimensional de la obra, proceso en el cual se
exploraron mas a fondo las posibilidades de alternar los volumenes céncavos y

convexos gue se trasladarian a la obra final.
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Fig. 3, Abad, Cristian. (2014) Concepcion del Espacio, Bocetos
Bidimensional [Lapiz], y Tridimensional [Arcilla].

La elaboracion del boceto para la tercera obra (Fig. 3) es uno de los mas
complejos, pues la correspondencia entre volumen y vacio era vital para lograr
el resultado propuesto, los volumenes, llevados por lineas que ese entrecruzan
y se pierden en la busqueda constante de la tridimensionalidad desaparecen y

dan lugar a espacios vacios que atraviesan por completo la obra.

Mientras se trabajaba en el boceto bidimensional, este no alcanzaba a
representar el volumen deseado, pero permitido configurar la ubicacién de los
elementos que caracterizarian la obra final. Ya en el desarrollo tridimensional
del disefio, todos estos elementos fueron trasladados a su representacion en
arcilla, en donde se logré conjugar adecuadamente los espacios y las formas

gue se plasmarian en la obra final.
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Fig. 4, Abad, Cristian. (2014) Encuentro Andrégino, Bocetos Bidimensional [Lapiz], y Tridimensional [Arcilla].

Durante el proceso de bocetaje de la obra numero cuatro (Fig. 4), se trabajo las
dos figuras por separado, pero siempre manteniendo presente su disposicion
final, ya que estan disefiadas para ubicarse sobre una misma base para hacer
una sola obra, es durante el bocetaje bidimensional que las caracteristicas que
pueden asociarlas a un sexo determinado van desapareciendo
progresivamente, proceso que se completa al elaborarlas de manera
tridimensional.

Durante el desarrollo tridimensional de este boceto surge la necesidad de
separarlas de la base mediante extensiones del mismo material, las mismas
gue nacen del cuerpo de las figuras y las conectan con la base, que fue
desarrollada en dos niveles de altura para de esta manera generar dinamismo

en la obra
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Fig. 5. Abad, Cristian. (2014) Composicién en dos piezas, Bocetos
Bidimensional [Lapiz], y Tridimensional [Arcilla].

El boceto para la quinta obra (Fig. 5) se inici6 como una figura humana
femenina a realizarse en una sola pieza, pero luego se planteé la posibilidad de
realizarla en dos partes, por lo que al llevarlo a la representacion tridimensional
ya se optd por trabajar las dos piezas por separado, las mismas que al unirse

conformarian la figura femenina.

Estas piezas, a pesar de ser trabajadas por separado, siempre se tuvo en
cuenta su disposicion como parte de un todo, pues debian encajar a la

perfeccion para dar el sentido formal adecuado a la obra final.
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Fig. 6. Abad, Cristian. (2014) Maternidad, Bocetos Bidimensional
[Lapiz], y Tridimensional [Arcilla].

Para la elaboracion de el boceto bidimensional para la sexta obra (Fig. 6) se
partié de la idea de realizar una representacion artistica de la maternidad, pero
de forma semifigurativa, por lo que las formas demasiado ligadas al naturalismo
se descartaban a medida que se avanzaba en el disefio de la obra, pero la idea
inicial siempre se mantuvo, la misma fue llevada intacta a la representacion en
voliumenes en arcilla para mediante el uso de la tercera dimension lograr
expresarla de una manera, que pese a no estar muy inclinada al naturalismo,
permita que el espectador se identifique con la intencionalidad del artista al

elaborar esta obra.
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Fig. 7. Abad, Cristian. (2014) Dualidad, Bocetos Bidimensional
[Lapiz], y Tridimensional [Arcilla].

El dibujo de el boceto para la séptima obra (Fig. 7) se realiz0 mediante la
interaccion de lineas onduladas que se curvan y entrecruzan entre ellas, con lo
gue se da lugar a diversas formas que van configurando un dibujo que contiene
varias caracteristicas que permiten asociarlo a la figura humana, este dibujo
luego se modifica de acuerdo a la intencionalidad de la obra, en este caso el
objetivo era representar una figura con mas de una forma de interpretacion por
parte del observador, para ello fue necesario trasladar estas formas a su
representacion tridimensional, en donde este boceto se fue reestructurando
para que mantengan concordancia con la intencion de representar una figura

femenina que puede ser interpretada de varias formas.
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Fig. 8. Abad, Cristian. (2014) Bocetos Bidimensionales de obras no ejecutadas, [Lapiz].

Durante el proceso de elaboracion de las obras también se dejaron de lado
varios de los bocetos (Fig. 8), esto por distintas razones, a veces puramente
técnicas o por cuestiones mas bien estéticas que no se articulaban al enfoque
de esta propuesta.

Culminado el proceso de bocetaje se procedié a iniciar con el trabajo en la
madera, la misma que debié primero ser seleccionada segun sus propiedades
tanto técnicas como visuales, para luego ensamblar las piezas a partir de las
cuales se iba a tallar las obras.

Para la elaboracion de esculturas se puede distinguir dos formas principales de
composicion estructural: la realizada de una sola pieza (tronco de madera), y la
compuesta por varias piezas de madera (tablones y otros). Aunque puede
existir un tercer caso que muestre una estructura mixta en la que se haya

partido de la conjuncion entre madera aserrada y enteriza.

Para la escultura de multiples piezas, la construccion del bloque se ejecuta a
través de la union de varias piezas. Este tipo de configuracion estructural,
ayuda al ahorro de madera y permite una construccién organizada segun la
disposicion de las piezas para reducir y contrarrestar las tensiones propias de
la madera. La propia estructura interna de la madera, nos obliga a estar

conscientes sobre su comportamiento y el reflejo externo que podrian provocar
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sus cambios estructurales en la obra ya realizada, para esto se hace necesario
conocer las propiedades de cada tipo de madera y la forma en que podria
verse afectada por los diferentes factores ambientales.

Fig. 9. Ensamblaje de la Madera. Foto: Danny Rodriguez

Uno de los aspectos a destacar de la elaboracion de las obras escultéricas
resultantes de la presente investigacion es la utilizacién de bloques de madera
ensamblados a partir de maderas de distintos colores (Fig. 9) con lo que se

logra resaltar aun mas los volumenes en las obras.

Técnicamente, la madera presenta la posibilidad de ser tallada, para lo cual se
debe escoger maderas de dureza intermedia, ya que las extremadamente
blandas o duras suelen presentar problemas técnicos a la hora de tallarlas,
proceso que implica la utilizacion de distintas herramientas, incluso las mas
sofisticadas, pero la herramienta basica es la gubia, que puede clasificarse de
acuerdo a su pala en recta, curva, codillo y contracodillo; y segun su boca en

plana, mediacafia, canutillo y pico de gorrion.

La escultura de una sola pieza presenta la posibilidad de la talla directa a partir
de un tronco como base principal, sin descartar la posibilidad de integrar partes
secundarias, entendidas asi desde el punto de vista estructural, para el

desarrollo de la obra.
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Fig. 10. Proceso de Tallado. Foto: Nitzon Abad

El proceso de tallado (Fig. 10) es la etapa que ocupdé la mayor parte del tiempo
dedicado a la elaboracion de la propuesta practica, ya que esta técnica debe
ser realizada con mucho cuidado, tanto por las caracteristicas del material,

como por la dificultad para corregir los errores que se puedan cometer.

Fig. 11. Acabados de las Obras. Fotos: Nitzon Abad y German Vaca

Los acabados (Fig. 11) requirieron de la utilizacion de herramientas adecuadas
para el trabajo en madera, con el objetivo de lograr que las obras queden con
el mejor acabado posible sin pretender alterar las cualidades expresivas de

este material escultorico, por el contrario busca potenciarlas.
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d. Propuesta Préctica

Obra # 1: Ritmo (Fig. 12-13)

Fig. 12. Abad, Cristian (2014) Ritmo [Tallado en Madera], 60 x 23 x 17.5 cm.

Fig. 13. Abad, Cristian (2014) Ritmo (Otras vistas).
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Explicacion conceptual y formal

Esta obra, como la mayoria de las que componen esta propuesta escultérica,
surgi6 a partir de la observacion de los elementos de la naturaleza, los mismos
gue al desarrollarse, o hacen a un ritmo condicionado por muchos factores
externos e internos, con el Unico objetivo de cumplir con su funciébn como

partes de un todo.

Muchas de las veces el ritmo al que estos se desarrollan los hace adoptar
formas que pueden presentar semejanzas con elementos de otros contextos,

gue hacen que el observador pueda atribuirles aptitudes estéticas.

Ejemplo de ello es la forma ovoide en los agujeros como en los volumenes, a la
gue se le puede atribuir un significado de fecundidad, ya que el huevo contiene

en su interior una vida latente, lo que lo convierte en simbolo de la fertilidad.

Ademas para hacer evidente la dicotomia entre el estatismo y el movimiento,

en esta obra se fusionan lineas rectas y curvas para su ejecucion.

Las lineas sinuosas que recorren la obra tienen como propdsito generar la
sensacion de movimiento continuo propio de los elementos de la naturaleza,
estas lineas recorren la figura, a veces delimitando los volimenes y los vacios;

o fundiéndose para dar lugar a otros planos.

Asimismo, los agujeros pueden, literalmente transportar al espectador a otra
dimension ya que muestran la tridimensionalidad de la obra sin la necesidad de

recorrer a su alrededor.

Las formas son inspiradas en la figura humana femenina a la que se han
incorporado elementos que muestran similitudes muy sutiles con las formas
gue podemos encontrar en la naturaleza, con lo que se procura abstraer la

figura, llevandola hacia lo biomorfico.
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Obra # 2: Piel (Fig. 14-15)

Fig. 14. Abad, Cristian (2014) Piel [Tallado en Madera], 68 x 22 x 17.5 cm.

Fig. 15. Abad, Cristian (2014) Piel (Otras vistas).
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Explicacion conceptual y formal

Esta obra representa el vacio espiritual de la sociedad, donde se valora mas el
aspecto exterior del individuo, lo que lleva a éste a esconderse detras de una
armadura que lo protege de la exclusién por parte de los grupos sociales a los
gue de alguna forma esta obligado a pertenecer.

La figura representada se encuentra en un proceso de separacion de esa
armadura, para mostrar la verdadera esencia como un ser individual que se

construye a si mismo sin sujetarse a los canones que impone la sociedad.

Esta obra genera la idea de movimiento de las formas que se encuentran bajo
esta especie de piel que va desprendiéndose para dar origen a formas
espirales que se desarrollan y van conformando una figura humana femenina
gue se encuentra con los brazos levantados generando entre ellos un vacio

gue representa la cabeza.

En la parte del torso esta figura ya se puede apreciar una pequefa rotura en
esta piel, pero la rotura definitiva se encuentra a la altura de la cintura, a partir
de donde las formas se entrelazan, llegando incluso a fusionar la forma interior

con la exterior.

Asi en esta obra se logra reducir el peso tanto visual mediante la superposicion
de los volimenes concavos y convexos, que a su vez otorgan equilibrio a la

obra ejecutada.

La figura se encuentra levantada de su base a través de una varilla de acero
inoxidable, integrando asi un nuevo material a la obra, pero como un aspecto
secundario, utilizado exclusivamente por su funcionalidad (resistencia al
rompimiento, oxidacioén, abrasion, etc.), mas que por las cualidades estéticas

propiamente dichas que se le puedan atribuir.
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Obra # 3: Concepcién del Espacio (Fig. 16-17)

Fig. 16. Abad, Cristian (2014) Concepcion del Espacio [Tallado en
Madera], 72.5 x 20 x 15 cm.

Fig. 17. Abad, Cristian (2014) Concepcidn del Espacio (Otras vistas).
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Explicacion conceptual y formal

Esta obra esta dedicada completamente a la fertilidad, pero no como creacion
de la existencia, sino como origen de la no existencia, del espacio vacio, esto
lejos de ser una contradiccion representa la infinitud de posibilidades
expresivas del vacio, abordando desde una perspectiva artistica, la paradoja de

representar el “no ser”, la nada.

Las formas redondeadas que conforman la figura tienen como finalidad la
representacion de la fecundidad, dado que la mayoria de los frutos y semillas
gue generan la vida, son de esta forma. Este significado de fertilidad de las
formas voluminosas también era valedero para las antiguas civilizaciones que

se desarrollaron alrededor de todo el mundo.

Los agujeros que atraviesan la obra representan una dicotomia de tipo espacial
entre la traslacion y la ubicuidad, dando al espectador libertad para escoger
entre recorrerla o apreciarla desde un solo punto de vista. Dicho esto sin la
pretension de contradecir a la naturaleza de escultura exenta que debe ser
observada desde distintas perspectivas; por el contrario, se genera la

posibilidad de observar la escultura desde su interior.

El volumen de la cabeza es compensado por la concavidad con que se refleja
sobre el busto, en cuya parte inferior se pone de manifiesto el primer gran
vacio que atraviesa por completo la obra. Este vacio esta limitado por los
brazos que la unen con la parte inferior y terminan por rodear y dar forma al

vacio vientre de la figura.

Sobre la parte inferior se concentra gran cantidad de volumen que en su
mayoria se encuentra ocupado por el enorme agujero que va desde su vientre
hasta sus extremidades inferiores, las mismas que se entrecruzan al unirse con

la base.
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Obra # 4: Dualidad (Fig. 18-19)

Fig. 18. Abad, Cristian (2014) Dualidad [Tallado en Madera], 59 x 20 x 22.5 cm.

Fig. 19. Abad, Cristian (2014) Dualidad (Otras vistas).
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Explicacion conceptual y formal

La dualidad de la conducta humana en la actualidad ha llevado a que las
relaciones interpersonales se tornen conflictivas y hasta cierto punto,
restringidas a personas con las que se mantenga un cierto equilibrio de
afinidades, esto estéd llevando a las sociedades actuales a desarrollar una
especie de tolerancia bastante parecida a la alienacion.

Esta obra faculta al espectador para que emita sus propios criterios acera de
ella, dando méas de una posibilidad de interpretacion, para poner de manifiesto
esa “adaptabilidad” del espectador al deducir el significado de la obra.

Existe una dualidad formal que hace que la obra pueda ser interpretada de
maneras distintas; ya sea desde la perspectiva de la mujer como generadora
de vida, o desde la perspectiva de la sensualidad de sus formas anatomicas,

representadas mediante el dinamismo de las lineas que la conforman.

La figura se encuentra suspendida por una varilla metalica que la conecta con

su base de forma ovoide, como representante de la fecundidad.

Formalmente, esta obra puede ser interpretada de dos maneras, como una
mujer en posicion frontal o de perfil; su cabeza esta representada solo por una
forma concava que al encontrarse fusionada con una de sus extremidades

superiores, deja un vacio en forma de medialuna.

El torso tiene una forma dindmica que se ve potenciada por la disposicion de
los ensambles de la madera; de ahi nace el otro brazo que se desplaza
paralelamente al tronco, originando otro vacio en forma ovoide; al volver el
brazo a unirse al cuerpo, lo hace con un movimiento en espiral para formar la
parte inferior de la figura que es la parte mas voluminosa de la figura, sin
embargo el peso visual es practicamente anulado por el dinamismo de las

lineas.
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Obra #5: Composicion en Dos Piezas (Fig. 20-21)

Fig. 20. Abad, Cristian (2014) Composicion en Dos Piezas [Tallado en
Madera], 63.5 x 27 x 21.5 cm.

Fig. 21. Abad, Cristian (2014) Composicion en Dos Piezas (Otras vistas)
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Explicacion conceptual y formal

Todos los seres, en algiin momento necesitan de algo o alguien que los ayude
a superar las dificultades que plantea el mundo exterior, 0 sus propias
limitaciones, de cualquier naturaleza que estas sean. A menudo esa ayuda
viene de quien menos se espera, como en esta obra, donde se puede ver como
una figura de un tamafio y forma imponente que podria considerarse
autosuficiente, necesita apoyarse en otra muy pequefia que a manera de un
bastén le ayuda a ascender una especie de escalon situado en la base de la

escultura.

Artisticamente, esta figura pequefia también es un complemento compositivo
de la obra dado que la figura grande no podria expresarse artisticamente por si
sola, pues la composicién perderia estabilidad; por el contrario, ésta se ve

enriquecida por la disposicion de las formas concavas y convexas.

Cada una de las piezas nace desde un nivel diferente, pero a medida que se
elevan, va haciéndose mas visible la influencia de la convexidad de la una
sobre concavidad de la otra, éstas estan apenas unidas en el extremo superior

por una pequefia barra de acero que de ninguna manera se busca ocultar.

De la presente propuesta, quiza esta obra es la menos inclinada al naturalismo,
a pesar que su aspecto general mantiene relacion con la figura humana, los
volumenes se apartan de la realidad y su disposicion responde a necesidades
compositivas propias de la escultura y a mantener una adecuada alternancia

entre forma y vacio.

En ésta obra los agujeros que atraviesan por completo la figura se han obviado
casi completamente, circunstancia que permite que las concavidades que no
logran atravesar por completo la figura, manifiesten sus cualidades expresivas
al alternarse armonicamente con los volumenes convexos para construir una

obra que demanda coherencia entre las dos piezas que la conforman.
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Obra # 6: Maternidad (Fig. 22-23)

Fig. 22. Abad, Cristian (2014) Maternidad [Tallado en Madera], 53 x 22 x 21.5 cm.

Fig. 23. Abad, Cristian (2014) Maternidad (Otras vistas).
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Explicacion conceptual y formal

Durante la mayor parte de la historia de la humanidad, la sociedad se ha
encargado de establecer roles y estereotipos para cada sexo, lo que los hace
ver como si fueran diametralmente opuestos, privilegiando siempre a lo

masculino frente a lo femenino.

Actualmente la mujer esta recobrando su espacio en la toma de decisiones,
demostrando que estd en igualdad de condiciones que el hombre para
desempefiarse en cualquier grado jerarquico; no hay que olvidar que en varias
civilizaciones prehispanicas (guajiros, mapuches) se mantenia sistemas

matriarcales como formas exitosas de gobernar.

Esta obra esta dirigida a representar la figura de la mujer desde el enfoque de
la fecundidad, con el propdsito de exaltar la facultad natural que tiene la mujer

como creadora de vida, como origen de la existencia.

De todas las obras que conforman la propuesta plastica, esta es la que hace
referencia al tema de la maternidad de forma mas explicita; esto se hace a
través de una figura maternal, en la que se puede observar un volumen que
recorre alrededor del hombro de la figura y representa un bebe que al formar
parte del brazo, esta intrinsecamente ligado a la madre. La parte superior es la
gue esta mayormente cargada de significado, pues el otro brazo al ser el que
se une a la cabeza de la figura representa a la madre, esta tiene una forma

cdncava que se contrapone con la convexidad de la cabeza del nifio,

La parte inferior aporta el contenido artistico mediante la correspondencia entre
lo cdncavo y lo convexo, éstos se contorsionan en formas que se envuelven y
desenvuelven en espirales que ofrecen la oportunidad de superponer
volumenes de forma indefinida o dejar espacios vacios que atraviesen

completamente la figura.
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Obra # 7: Encuentro Andrégino (Fig. 24-25)

Fig. 24. Abad, Cristian (2014) Encuentro Andrégino [Tallado en Madera], 59 x 45 x 21.5 cm.

Fig. 25. Abad, Cristian (2014) Encuentro Andrégino (Otras vistas).
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Explicacion conceptual y formal

La diversificacion del comportamiento humano en las sociedades modernas ha
llevado a que los limites conductuales de los individuos vayan expandiéndose
para dar lugar a actitudes tradicionalmente inconcebibles.

Uno de estos temas, que hasta la actualidad es no se trata es el sexo y todo lo
relacionado a él, el temor de hablar de estos temas ha ocasionado una serie de
problematicas sociales que quiza se hubieran podido prevenir si no existieran
prejuicios hacia el tema.

Esta obra refleja la postura de la sociedad hacia este tema, la indiferencia de
ésta se manifiesta en la representacion de dos seres asexuados, sin ninguna
caracteristica que los haga pertenecera un sexo determinado, esto no es
determinante en esta obra que representa en esta obra es el momento en que

se encuentran estos dos seres que en gran parte son el reflejo el uno del otro.

Esta es la Unica obra que contiene mas de un personaje, se puede ver dos
personajes situados frente a frente, suspendidos de la base mediante piezas de
madera ensamblados que los mantiene separados, y a la vez unidos con la
base, la misma que para mantener su relacion con la obra en general también

mantiene una interaccién entre lo céncavo y lo convexo.

Los dos personajes mantienen caracteristicas propias que los diferencian uno
del otro, pero que a la vez los hacen pertenecer a un mismo estilo escultorico.
En el primer personaje prevalecen los volumenes céncavos, que no logran
traspasarlo completamente, mientras que el segundo personaje, la
predominancia de los volimenes convexos se ve interrumpida por un gran

agujero que la atraviesa desde la parte anterior hasta la posterior.

“Es un error para un escultor o un pintor hablar o escribir
muy a menudo acerca de su obra. Esto libera tension

necesaria para su trabajo.” (Henry Moore)
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e. MATERIALES Y METODOS

La presente investigacion se desarrollé dentro del campo artistico y se oriento a
realizar un analisis cualitativo de la obra de Henry Moore. Este enfoque
permitié hacer un estudio de las teorias filoséficas y artisticas que influirian en
la produccién artistica realizada por el autor. Para esto se desarrollé una
investigacion documental bibliografica que permitié reunir y seleccionar las
fuentes de informacion mas adecuadas como son libros, revistas y paginas de
internet que contengan informacion veridica acerca del tema en estudio.

Dado que el enfoque del tema de esta investigacion estuvo dirigido al analisis
de obras, se hizo necesaria la aplicacion de un método analitico que permitié
conocer los componentes artisticos y estéticos de las obras analizadas; y el
método sintético que generd un planteamiento que cumplié cabalmente con las
expectativas generadas acerca de la obra de Henry Moore.

Para la parte correspondiente a la practica fue necesario aplicar un método
experimental que partié de la realizacion de pruebas con distintos materiales,
hasta centrarse en la madera como material Unico, con el cual también se
debio hacer distintas pruebas debido a que no todas las maderas son iguales ni
en su estructura ni en su comportamiento durante el proceso de ejecucion de la

propuesta escultorica.
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f. RESULTADOS

A través de la investigacion bibliografica del primer capitulo se obtuvieron
conocimientos acerca de los aspectos de la filosofia existencialista que
influyeron en la obra de Henry Moore, lo que permitié definir la orientacion
humanista que se reflejaria en la propuesta tedrico-practica del autor de la
investigacion, donde se retoma la tematica de la figura humana como vehiculo

para mostrar y exaltar las emociones del individuo.

Asimismo el estudio bibliografico dirigido al tema de la escultura llevado a cabo
en el segundo capitulo permiti6 conocer los aspectos técnicos como el
volumen, el material, el movimiento, la composicion, la expresion formal, etc., y
los factores estéticos como la tematica y el significado que se da a una

escultura mediante su ejecucion en un tiempo y espacio determinado.

Para el andlisis de las obras, fue necesario, de entre la abundancia de métodos
de andlisis artistico, elegir el mas adecuado, asi se utiliz6 un modelo
desarrollado por Irwin Panofsky que analiza las obras desde sus enfoques
iconogréficos e iconolégicos, con lo que se logré conocer las caracteristicas
formales de la obra escultérica analizada y establecer la interrelacion existente

entre la creacion artistica, el artista y la sociedad.

Un aspecto que, sin la intencion de restarle importancia se desarrollé de
manera experimental con un respaldo bibliografico limitado, fue la seccién
practica; los componentes técnicos y materiales fueron considerados de un
modo empirico en base a experiencias personales previas acerca de las
posibilidades estructurales y expresivas de éstos en la realizacion de una obra

escultoérica.

Asi se determiné la utilizacidén de la madera como materia prima, por ser la que
mejor se adapta al concepto de crecimiento continuo caracteristico de la
escultura biomorfica, que va mas alla de una simple interpretacion del
movimiento activo de los seres; representando el movimiento implicito en su
proceso de desarrollo, el mismo que, impulsado desde el interior determina su

apariencia exterior.
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Con estos antecedentes, se ejecutd una muestra escultérica compuesta por
siete obras de estilo biomorfico, basadas en la tematica de la figura humana
femenina a la que se incorporaron elementos de la naturaleza, asi como la
yuxtaposicion de planos, el uso de formas concavas y convexas y la integraciéon

del espacio vacio como elemento activo en la obra.

La exposicion ante la sociedad de las obras se desarroll6 durante un espacio
de siete dias, en los que se logré despertar el interés del publico hacia una
forma de expresidn artistica poco comun en la ciudad, demostrando que aparte
de las formas naturalistas, hay otras formas de interpretar la realidad a través

de la escultura.
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g. DISCUSION

Un tema que salio a la luz durante el desarrollo de la presente investigacion fue
la importancia del vacio en varias lineas del conocimiento: fisica, teologia,
filosofia, arte, etc. y aunque era negado por las culturas occidentales basadas
en el principio aristotélico de que la naturaleza no contenia ningdn espacio
vacio en su constitucién, este era muy valorado por las culturas orientales,
quienes consideraban al vacio como simbolo de la tension entre el ser y el no

Ser.

El vacio en el arte provoca pérdidas de referentes y pérdida del limite.
Ello incita al intento de reconciliacion entre contrarios que se convierte
en un campo recurrente del arte actual, tanto recogido en la ruptura de la
definicion tradicional en los campos de las artes, en un claro intento de
superacion de los marcos estipulados para la creacién, como en el gusto
de los estudios artisticos por las dicotomias de cualquier tema. (De la
Cuadra, et al., 2009, p. 145).

Mas alla de las representaciones de dicotomias de tipo formal, para plantear la
propuesta practica, se partio6 de dicotomias conceptuales, de ahi surge la
posibilidad de llevar el tema del ser y la nada al campo de la representacion
artistica asociandolo a la relacion existente entre forma y espacio, elementos
gue resultan complementarios entre si y no podrian estudiarse de manera

aislada.

Por otra parte, si bien, se hizo un estudio bastante amplio acerca de los
componentes filoséficos que influyen en la produccidn escultérica, este aspecto
es muy extenso para ser abordado en un solo apartado, siendo conveniente
plantear nuevas lineas de investigacion que comprueben la medida en que la

produccion artistica es influenciada por las diferentes corrientes filosoficas.

Otro tema, cuya extension requiere un estudio mas amplio que el realizado en
la presente investigacion, es acerca de las formas organicas y su proyeccion
hacia la escultura, por lo que se deberia delimitar una investigacion

exclusivamente a estudiar esta forma de creacion artistica.
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h. CONCLUSIONES

La escultura y el arte en general conllevan profundas implicaciones de
caracter filoséfico, a las que los artistas no pueden rehuir, pues son
parte de la sociedad marcada por diferentes acontecimientos sociales,

culturales, politicos, etc., que influyen de alguna forma en su produccion.

Dentro del existencialismo como doctrina filosofica, se originan varias
teorias estéticas vinculadas al humanismo, las mismas que destacan la

necesidad de representar la esencia del individuo en las obras de arte.

La afirmacion que la nada no puede existir sin el ser, es llevada al
campo artistico escultérico mediante la sucesion de volumenes
coéncavos y convexos para formar obras escultéricas en las que la
tridimensionalidad a la que esta sujeta la escultura se logra por medio de

la realizacion de agujeros.

Al contrario del principio aristotélico que derivaria en el concepto de
horror vacui que consideraba el vacio como imperfeccion en constitucion
de la naturaleza; el vacio es un elemento que de una otra forma esta
presente en toda obra artistica y conlleva tanto significado como la forma
en si, por lo que actualmente se ha vuelto imprescindible en la

construccion de obras artisticas.

Por todo lo expresado anteriormente, se puede concluir que la presente
investigacion aporta los conocimientos artisticos y estéticos necesarios

para fundamentar la propuesta escultérica desarrollada por el autor.
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I. RECOMENDACIONES

e Es importante que el artista esté consciente de los fendmenos sociales
gue afectan al contexto en el que desarrolla su obra, ya que esto
otorgara trascendencia a su obra al facilitar su ubicacién en un tiempo y

espacio determinado.

e El aspecto filos6fico es de gran importancia para el planteamiento de
una propuesta artistica de cualquier tipo, por lo que se hace
imprescindible realizar un estudio que situe al artista dentro del campo

estético y filosofico que pretende transmitir a través de su obra.

e El artista debe otorgar significado a todos los elementos que conforman
la obra para que de esta manera se integren adecuadamente en la

composicion.

e En el arte actual es muy importante romper con las ataduras del arte
clasico como la afirmacion de la imposibilidad de que exista el vacio en
la naturaleza lo que hacia que las composiciones estén recargadas de

elementos.

e Para proceder a plantear una propuesta artista se debe reunir una gran
cantidad de conocimientos que puedan aportar contenido a la obra,

descartando los que puedan resultar irrelevantes.
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a. TEMA
ANALISIS ARTISTICO Y ESTETICO DE TRES OBRAS DE HENRY MOORE, COMO
REFERENTE PARA UNA PROPUESTA ESCULTORICA.
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b. PROBLEMATICA

La escultura, desde la antigiiedad ha constituido un reto para los artistas que la han ejecutado,
esto debido a su tercera dimension. A diferencia de la pintura, en la que la profundidad es
ilusoria, lograda con recursos como la perspectiva y los efectos de color; en la escultura esta
profundidad es fisica, por lo que requiere una interpretacién y una ejecucion diferente a la
pintura.

En la escultura, la temética determinante a lo largo de la historia, es la figura humana, ya sea con
el fin de inmortalizar a un personaje, asignandole una funcionalidad establecida, esto sucedia
entre los griegos y romanos, o para producir una escultura sin otra funcion que la de una obra de
arte propiamente dicha.

Durante el Medioevo y el renacimiento, los escultores trabajaban en colaboracién con otros
artesanos y solian tener grandes talleres, ademas estaban al servicio de los llamados mecenas,
que en muchos casos era la iglesia catdlica, por lo que su obra estaba ligada a los gustos de sus
patronos.

En el arte barroco, al igual que la arquitectura, la escultura se va a caracterizar por crear un arte
bello y en continuo dinamismo, que buscara impresionar, convencer y atraer al espectador con
escenas fuertes y tipicas, con contenidos misticos y religiosos, con profundos retratos en el que
se vea claramente la psicologia y el sentimiento, en definitiva obras que inciten a la piedad, el
dolor, a la compasion o al miedo.

El exaltado espiritualismo de la escultura barroca produjo en los racionalistas neoclasicos el
deseo de serenar las formas. Los mismo que en arquitectura, los modelos los va a suministrar la
antigliedad clasica, mas Grecia que Roma.

Apenas hubo otra cosa que imitacion de la antigledad: temas mitologicos, escultura en marmol y
bronce, forma bella y arquetipica, en aquella escultura no interesaba sino la belleza puramente
formal; el espiritu esta ausente.

El romanticismo es otro de los grandes movimientos artisticos que permitio a los escultores
liberarse de los modelos del pasado. Se crearon obras nuevas basadas en la imaginacion y en
las emociones.

La figura cumbre de la escultura del siglo XIX y el escultor mas importante desde Bernini fue el
artista francés Auguste Rodin. Su genialidad estriba en la habilidad que tenia para poner de
manifiesto la vida interior de los seres humanos mediante gestos y actitudes fisicas. A pesar de
ser un escultor muy original, Rodin recibié influencias de diversas fuentes: del arte gotico del
norte de Europa, de Donatello, de Miguel Angel e incluso del rococd.

En la segunda mitad del siglo XIX se vivi6 un repunte en la escultura de memoriales bélicos, este
periodo coincidié con el gran desarrollo de las ciudades europeas y americanas y, conforme al
gusto de la época, se consideraba imprescindible el ornato de ellas con las méas variadas obras
escultéricas, cuya tematica comprendia desde los tradicionales guerreros, hasta los mas
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diversos personajes burgueses. Asi los ciudadanos se acostumbraron a ver surgir en sus plazas
una verdadera multitud de reyes, patriotas, politicos, benefactores, literatos, artistas, etc., que
presidian las calles desde sus altos pedestales.

Ya en el siglo XX, con el lanzamiento de las teorias filosoficas existencialistas de Martin
Heidegger y Jean Paul Sartre, surgen nuevas formas de hacer escultura, entre estas formas
destacan lo constructivo y lo biomorfico, en la escultura biomorfica se destaco el inglés Henry
Moore, quien llevo a cabo una produccion que fusionaba la figura humana con elementos del
paisaje, lo que dio el nombre a este tipo de esculturas (bio= vida; morfo= forma).

En la practica artistica nacional, existe una gran produccion escultorica de calidad como la obra
de Mauricio Suérez-Bango, Milton Barragan, Paulina Baca, efc., entre los artistas que han tenido
un cierto acercamiento hacia lo biomorfico, pero con la factura que caracteriza la obra de cada
uno de estos artistas cabe destacar a Yela Loffredo, Milton Estrella, los hermanos Viracocha,
José Cauja y Jesus Cobo cuya obra recibe una fuerte influencia de Henry Moore.

La presente investigacion esta enfocada al andlisis de la obra de Henry Moore, para retomando
las bases artisticas y estéticas establecidas en estas obras, realizar una propuesta escultorica;
para esto se analizaran tres obras del periodo de 1950-1955, pertenecientes a la serie de figuras
reclinadas, que para Moore ofrece al espectador infinitas posibilidades de inventar una forma
completamente nueva.

La primera obra a analizar data del afio 1951 y se titula Figura reclinada: Festival de la cual
existen varias copias, en las que a decir del propio autor el espacio y la forma son
completamente dependiente uno del otro y en la que estan inseparablemente unidos, al principio
los agujeros en sus esculturas tenia un caracter autonomo, ahora, el espacio y la forma estan
fundidos.

Las dos siguientes esculturas: Figura reclinada: forma externa/interna y Figura reclinada: forma
externa se trabajaron sobre un mismo modelo, la forma externa es la misma, la diferencia esta
en la presencia de la figura interna en la primera de 1951, figura que para la siguiente obra de los
afios 1953-54 ha desaparecido por criterio del autor, quien afirma que lo mas interesante, es que
la forma interior sigue estando presente implicitamente.
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c. JUSTIFICACION

La Carrera de Artes Plasticas de la Universidad Nacional de Loja, en la necesidad de formar
creadores y gestores con valores éticos para la investigacion y practica de las artes plasticas,
exige que el estudiante, futuro profesional en las artes plasticas lleve a cabo un proyecto de
investigacion enmarcado dentro del campo artistico-estético, que contribuya al desarrollo de la
plastica local y nacional.

La interdependencia entre el arte y el ser humano ha significado una gran fuente de
conocimiento, llevando al arte a formar parte del campo de las humanidades. En la obra de arte
esta la historia, lo religioso, lo econdémico, lo politico, el momento cultural, etc.

Henry Moore tampoco puede escapar de la realidad que lo rodea, su produccién escultérica da
testimonio de los acontecimientos del siglo XX de los que fue testigo, la segunda guerra mundial,
el surgimiento del psicoanalisis, la nueva concepcion de la sexualidad, el redescubrimiento del
arte primitivo y el emergente surrealismo, incidieron en su obra, que consta de figuras reclinadas,
maternidades, composiciones abstractas y dibujos.

Dado que el conocimiento es el Unico medio para el consumo artistico, la presente investigacion
se orientara al andlisis de algunas de sus obras mas importantes para que su escultura sea
conocida y valorada en el contexto local y nacional.

Los avances técnicos y tecnoldgicos también plantean retos para los artistas, por la aparicion de
nuevas técnicas, materiales, tecnologias, efc., el artista no puede escapar de estos avances tan
dinamicos, por lo que debe adaptarse y aprovecharse de este desarrollo, para que su produccion
esté siempre innovandose. En esta necesidad, la presente investigacion abordara el estudio del
aprovechamiento de estos avances en la ejecucion de las obras escultéricas de Henry Moore, y
los que pueden ser aplicados en el desarrollo de la propuesta plastica.

El presente trabajo investigativo tiene como finalidad promover la apertura de artistas,
estudiantes y publico en general, a las diversas corrientes artisticas y culturales del pensamiento
universal; dentro de este marco, se pretende dar a conocer las diferentes planteamientos que se
dan dentro de la escultura, centrandose en la escultura biomorfica de Henry Moore, como uno de
los principales exponentes de esta linea.

Al finalizar esta investigacion se pretende generar nuevas propuestas basadas en los
planteamientos de Henry Moore para que sean un aporte a los artistas dedicados a la escultura,
estudiantes de artes plasticas y publico en general, mostrandoles nuevas formas de ver la
realidad, que puede presentarse de diferente manera a través del arte.
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d. OBJETIVOS
General

Analizar las caracteristicas de los elementos artisticos y los conceptos estéticos en la
obra de Henry Moore, para fundamentar la practica artistica escultérica.

Especificos

Investigar aspectos de la filosofia existencialista que sirvan como fundamento tedrico
para el trabajo escultdrico.

Retomar elementos de la escultura biomérfica aplicable para obras escultdricas en el
contexto local.

Analizar aspectos fundamentales en la obra de Henry Moore para sustentar la propuesta
plastica.

Determinar los diferentes materiales que se pueden utilizar para la produccion
escultorica.

Proponer obras artisticas basadas en las teorias artisticas y estéticas de la escultura
biomorfica.

Difundir la produccién escultorica a través de exposiciones en el contexto local.
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e. MARCO TEORICO

Dentro del panorama artistico europeo, el término biomorfico aparece en el afio de 1936
acufiado por Alfred H. Barren, este término surge tarde teniendo en cuenta que la Teoria de las
Metamorfosis de Goethe ya habia preparado el terreno en 1800. Se trata de una corriente
artistica cuyos elementos esenciales son retomados de la naturaleza.

Los origenes de este movimiento se remontan a la fluidez de las formas de la escultura de Rodin
y a la morfologia organica del Jugendstil. A pesar de ser una tendencia més ligada a la escultura,
también se hizo en pintura, uno de los pintores que mas se acercaron a lo biomorfico fue el
francés Jean Fautrier, cuya obra, fundamentalmente se trata de configuraciones de este
caracter, constituidas por formas ovaladas irregulares que destacan sobre los fondos gracias al
distinto tratamiento dado a la materia de la que estan hechas, pese a que estas realizaciones
son producto de un proceso abstracto, puede llegar a apreciarse en ellas alguna referencia al
mundo figurativo.

En escultura existen “Escultores que se definen por sus estilos personales que, si bien tienen
relaciones con las obra de otros artistas, no se pueden atribuir claramente a uno u otro ismo.
Este es el caso, entre otros, de Manolo Hugué, Joan Mir6, Alberto Giacometti, Alberto Sanchez,
Henry Moore y Angel Ferrant.”"

En el arte del siglo XX se produce un rompimiento definitivo con el arte académico; nacen las
vanguardias que afectarian a todas las formas de expresion artistica, la escultura no podia
quedarse fuera de estos avances; un gran representante del cubismo en escultura es el
ucraniano Alexander Archipenko, el pintor cubista Pablo Picasso también incursiona dentro de
la escultura con obras cubistas, asi mismo surge el escultores rumano Brancusi con sus formas
aerodinamicas. Entre los futuristas cabe destacar la escultura de Umberto Boccioni.

Durante la época industrial, con la aparicion de nuevos materiales surge el constructivismo,
interesado en la organizacion de los planos mediante materiales de la industria, dentro de la
escultura constructivista estan Vladimir Tatlin, Antoine Pevsner y Naum Gabo.

Otros artistas importantes del siglo XX son Alexander Calder con sus esculturas méviles, Pablo
Gargallo y la desintegracion del espacio y las formas y Eduardo Chillida con una obra vinculada
al constructivismo.

Dentro de la escultura biomorfica se puede citar nombres como Karl Hartung, Henry Moore, la
argentina Alicia Penalba, Hans Arp, Barbara Hepworth, Otto Freundlich y Henry Etiene-Martin,
Pablo Picasso también dedic6 parte de su obra a la escultura biomorfica.

En Europa a mediados del siglo XX, la guerra habia roto claramente los lazos familiares no sélo
a través de herir y matar sino también a través del alistamiento y evacuacion. El éxodo de

! Enciclopedia de la Historia del Arte, Editorial Océano, Barcelona(2000) Pag. 1287
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familias de la ciudad al campo separ6 a menudo a las madres de los nifios y puso a los
miembros familiares en ambientes extrafios, y a veces hostiles.

Reemplazando a los hombres que estaban en la guerra, muchas mujeres fueron alistadas para
trabajar en la industria, el impacto real de esta experiencia en la vida social, después del
causado por la guerra quizas no era muy significante; no obstante el estereotipo de mujeres que
asumen con éxito el papel del hombre se aprovech6 en la Inglaterra del tiempo de la guerra,
aunque esto generaba la preocupacion de que el alistamiento de mujeres en la industria tendria
un efecto perjudicial en la vida de las familias de la nacién.

En este contexto surge la obra de Henry Moore, cargada de un humanismo claro, una expresion
de tragedia, una individualidad manifiesta y fuertemente influenciado por un estilo vanguardista
(esencial para separar su trabajo del humanismo de los socialista-realistas).

Moore fue conocido por tener un aspecto doble en la ejecucion de sus obras, una manera de
ejecutar los trabajos privados, y una muy diferente para su obra publica. Sus obras publicas
fueron producto de las casualidades y emociones de la vida familiar, son mas auténomas y
monumentales, mientras que las obras privadas se preocupan por el gesto, la casualidad y el
contacto personal.

Moore nacié en 1898. Sus primeros trabajos, realizados en la década de 1920, muestran
influencias del arte precolombino, sumerio, egipcio, africano y oceanico, ademas recibid
influencia de la obra de Masaccio y Miguel Angel, y de las formas aerodinamicas de Constantin
Brancusi. Durante los afios treinta su trabajo se inclind hacia lo biomorfico, muchas de sus obras
de este periodo estan muy proximas a la abstraccion.

“En 1930, comienza una nueva evolucién. La siguiente figura reclinada pierde su frontalidad
masiva, ofreciendo vistas desde distintos angulos y permitiendo la aparicién de cavidades. (...) A
partir de entonces, las figuras reclinadas de Moore se elevan en una cascada de colinas y valles.
El propio Moore afirmé que era posible expresar algo inhumano, como el paisaje, a través de la
figura humana”.2

‘La obra de Moore es una constante preocupacién por la figura humana, relacionandola
con las formas de la naturaleza, con huesos y montafias desgastados por la accién del tiempo.”3

Moore supo aprovechar las formas de la naturaleza, supo otorgarles cualidades plasticas y
darles expresividad mediante su obra.

’Ruhberg K. Schneckenburger M. Fricke C. Honnef K. Arte Del Siglo XX, Editorial Taschen, Barcelona
(2001) Pag. 483.
*Bullock Alan, McNeill Nicholas Herbert, Hennesy Alistar, El Siglo XX. Editorial Labor. Pag. 227
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En la escultura de la primera mitad del siglo XX existen dos lineas de actuacion: la primera
marcada por la simplificacion de los volimenes (Constantin Brancusi) y la segunda por
la desintegracion de la masa a través de la luz (Naum Gabo)

Uno de los aspectos mas impactantes de la escultura moderna es el modo en el que manifiesta
la creciente toma de conciencia de sus realizadores respecto a que la escultura es un medio
situado entre la quietud y el movimiento. La historia de la escultura moderna esta incompleta sin
la discusion de las consecuencias temporales de una determinada organizacion de la forma.

Ya los griegos tuvieron presentes las leyes que rigen el 6rgano de la vision, que es fisiologica, y
no oOptica. Los arquitectos y escultores griegos introdujeron ciertas alteraciones en la obra de arte
para que ésta fuera apreciada correctamente. De ahi surgieron las «correcciones dpticasy, que
no son sino deformaciones que anulan o contrarrestan las deformaciones naturales de la visién
humana. Esta conducta fue mantenida a lo largo de la Edad Media y el Renacimiento.

En la figura humana se hacen mas voluminosas las partes superiores de la cabeza o mas largos
los cuellos, para que no parezcan hundirse entre los hombros. En lo referente al tamafio, se
hicieron célculos para hallar el coeficiente de agrandamiento en razén de la distancia, y sobre
ello escribieron Vitruvio, Leonardo, Durero y otros muchos autores.

En el periodo contemporaneo han surgido tedricos muy importantes, entre los que se destacan
Rosalind Krauss, Adolf von Hildebrand y el escultor Auguste Rodin.

“Tanto Hildebrand como Rodin pretendieron sacar a la escultura decimonénica del obstaculo sin
salida en el que se encontraba. Rodin lo intenté buscando una expresividad psicolégica para su
obra, lo que le condujo a una gesticulacion exagerada de los rasgos de la figura, mientras que
Adolf von Hildebrand, basandose en una idea perceptiva de la obra segun los diferentes planos
superpuestos, exigia una vuelta a la talla directa de la piedra, pero evitando caer en la retérica de
los anecdoticos detalles™.

Ambos comprendieron la necesidad de plantear una nueva manera de crear y mirar la escultura.
Todos los escultores de las vanguardias, consciente o inconscientemente, han realizado su
trabajo reaccionando ante la obra de Rodin y contra los principios teéricos de Hildebrand y su
ensayo El problema de la forma en la obra de arte.

En este ensayo Hildebrand manifiesta que “El arte consiste en revestir otra vez el dominio
abstracto de la representacion, y conseguir con ello una impresion que se diluye en valores de
representacion sin dejar rastro en el espectador, mientras que la impresion natural no es, desde
el punto de vista, una imagen de representacién pura (...) la reproduccién no puede consistir en
un retrato perceptivo mecanico y similar al positivo de la apariencia casual sino en la
reproduccion de las condiciones que provocan positivamente ese valor de efecto para nuestra

*Maderuelo, Javier. Caminos de la escultura contemporanea. Ediciones Universidad de Salamanca. 1ra
Edicidn (2012). Salamanca. Espafia. Pag.: 18
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representacion. En la escultura las relaciones formales tienen que sacrificar el efecto parcial por
el general.”™

Rodin es uno de los iniciadores de los cambios de lenguaje que van a afectar sustancialmente a
la escultura del siglo XX.La fusiéon entre el pedestaly la figura, como en el caso de su
Monumento a Balzac

Todos los cuerpos, incluida la escultura, existen no sélo en el espacio, sino también en el tiempo,
en cualquier momento de esta duracion pueden ofrecer un aspecto distinto o contraer relaciones
distintas con las demas cosas.

Por lo comun, las piezas escultoricas son creadas para ocupar un sitio determinado. Con
frecuencia, andando el tiempo, son trasladadas a otro sitio, y muchas terminan en los museos.
Por tanto, para valorarlas debidamente hay que tener en cuenta el emplazamiento que sus
autores les destinaban.

Hay que considerar en primer lugar la distancia fisica entre la escultura y el espectador, sobre
todo cuando el acercamiento a la obra no puede rebasar ciertos limites. En estos casos es
evidente que la figura tiene que reunir ciertas condiciones en relacidén con esa distancia. Una
escultura concebida para ser contemplada desde lejos debe ser de tamafio superior al natural y
sus detalles deben perder minuciosidad. Lejos de ser una imperfeccién, esto constituye una
exigencia de la perspectiva.

Entre la arquitectura y la escultura debe existir un acuerdo. La escultura hace mas inteligible el
edificio, dado que las figuras poseen una significacion plastica y simbdlica.

La base ideolégica sobre la que se sustentan el Informalismo, el Expresionismo Abstracto
Norteamericano y las demas tendencias de este contexto, es el Existencialismo.

“Mas que una doctrina en sentido estricto, el existencialismo fue un clima cultural, una atmosfera
que caracteriz6 el periodo de entreguerras para manifestarse luego, en la segunda posguerra
(...). Fue, sobre todo una reflexion critica acerca del vacio de certezas y sobre la crisis de los
valores tradicionales”.

Entre los mas destacados representantes del existencialismo podemos destacar, ademas de
Heidegger (que es indiferente al tema de Dios) y su compatriota aleman Karl Jaspers (que
admite la trascendencia del ser humano después de la muerte), a los filésofos que estan dentro
de la corriente del llamado existencialismo negativo, y en la que también se suele encuadrar al
francés Sartre (existencialismo ateo declarado y consecuente); y el también francés Gabriel
Marcel, como representante del existencialismo teoldgico o espiritualista.

*Hereu, Pere Montaner Josep Maria, Oliveras Jordi. Textos de Arquitectura de la Modernidad. 2da
Edicidn (1999). Editorial Nerea. Madrid. Pag.: 206
® Atlas de la filosofia, Editorial Océano. Barcelona (2006). Pag. 436
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El francés Jean Paul Sartre, también hizo importantes planteamientos sobre el ser en sus
escritos, en su obra el ser y la nada redacta sus posiciones filoséficas principales, especialmente
con el tema el existencialismo es un humanismo. A decir de Sartre, es existencialista, aquel que
cree que la existencia precede a la esencia, en esto esta de acuerdo con el danés Kierkegaard,
quien nos dice que al buscar a dios, buscamos nuestra libertad.

La filosofia de la existencia se presenta como una filosofia pesimista, cuya conclusion es la de
que la existencia humana carece de sentido, ya que segun Sartre no hay ninguna esencia,
ninguna direccion fija en la que el ser humano deba desarrollarse. Pero es a partir del
reconocimiento de la existencia de donde, precisamente, al no haber ninguna esencia prefijada,
al no ser el ser humano esto o aquello, sino pura libertad, como es posible reconstruir el ser de
esa existencia y con ello, la realidad toda y el ser humano, como un fruto de su libertad. La
afirmacion de que "la existencia precede a la esencia” es considerada como la caracteristica
fundamental del existencialismo.

‘La distincion entre esencia y existencia llega a la filosofia occidental con Santo Tomas de
Aquino, quien plantedé que Dios, el ser necesario, es el unico ser en el que la esencia se
identifica con la existencia, es decir, el Unico ser cuya esencia consiste en existir. Todos los
demas seres, sin embargo, poseen la existencia de un modo secundario, no forma parte de su
esencia, por lo que son seres que pueden existir o no existir. Fueron muchos los fildsofos
occidentales que consideraron tal distincién innecesaria, por cuanto la nocion de existir no afiade
nada a la nocién de la esencia de algo real, como en el caso de la posicion adoptada por Kant, o
por otras razones mas o menos fundamentadas, rechazando asi los planteamientos metafisicos
del tomismo.””

Sartre al partir de la negacion de la existencia de Dios, y desde una posicién de un ateismo
radical, muy popular en la filosofia de finales del siglo XIX y principios del XX, formulara una
explicacion distinta de lo que debemos entender por existencia, y de lo que la existencia significa
en el caso de los seres humanos. Suprimido Dios, el esquema tradicional carece de sentido, no
hay una esencia eterna a la que un ser supremo dota de existencia. La existencia de los seres
humanos no se puede ya reducir a la realizacion de una esencia pensada por Dios.

“El hombre es para Sartre un ser libre e individual que debe decidir por si solo sin compromiso
con las cosas o con las situaciones. Para el nada es accidental o casual, todo sucede como
nosotros queremos (...). Su influencia (...) tiene dos tendencias especiales: La libertad del
hombre como criterio personal y particular y una tendencia metafisica de tipo romantico, pero del
que se deriva unicamente la angustia y la nausea por vivir, puesto que el hombre al no ser un
dios es lanzado al mundo del fracaso y al error.”®

7http://www.webdianoia.com/contemporanea/sartre/textos/sartre_text_libertad.htm

& Moran Francisco José, Diez Alonso Matias, Historia de los premios Nobel Literatura, Editorial Everest,
Quinta Edicion (1980) Ledn (Espaia). Pag. 287-288
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‘Segun Sartre en el hombre podemos distinguir dos niveles de ser, el propiamente humano y
libre, y la parte comun con los seres no humanos, la dimensién de cosa u objeto, la existencia ya
hecha; a esta ultima la llama “la facticidad del para-si” y tiene cuatro aspectos principales:

1.- Elhombre es cosa, en primer lugar, por su cuerpo; €s un cuerpo entre los demas cuerpos.

2.- El hombre es facticidad por su pasado: el pasado es la parte de nosotros que ya esta hecha,
Yy, que no podemos modificar.

3.- El hombre es cosa también por su situacion la circunstancia concreta que nos toca vivir
puede limitar nuestras posibilidades de escoger.

4.- Finalmente, y en el limite, la muerte nos convierte definitivamente en una cosa, en algo ya
fijo, establecido; y la muerte es algo inevitable.”

Las secuelas de la Segunda Guerra Mundial, el holocausto y la era de la bomba atdémica
infundieron en la escultura de Henry Moore desde el afio 1940 en adelante, un sentimiento de
que el arte deberia regresar a sus origenes pre culturales y pre racionales. En la literatura de esa
época, Sartre abogaba por una filosofia reductiva similar. La percepcién de Inglaterra
emergiendo victoriosa de la batalla influyd el enfoque de Moore en obras caracterizadas por
resistencia y continuidad.

*http://www.webdianoia.com/contemporanea/sartre/sartre_filo.htm
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f. METODOLOGIA

La presente investigacion se desarrollara dentro del campo artistico y se orientard al andlisis
cualitativo de la obra de Henry Moore. Este enfoque cualitativo permitird hacer un estudio de la
filosofia que influyd esta produccion artistica, ademés se estudiaré las caracteristicas artisticas
para desarrollar una produccion plastica con base en estas obras. Para esto se desarrollaran dos
tipos de investigacion:

Investigacion Documental Bibliografica.-Permitira reunir y seleccionar las fuentes de
informacién mas veraces como son libros, revistas y paginas de internet que contengan
informacién fidedigna acerca de la escultura biomorfica y sus principales exponentes, para la
presente investigacion sera necesario reunir informacion sobre Henry Moore y su obra.
Investigacion Experimental.-Sera necesaria para la investigacion en lo referente a los
materiales y técnicas utilizadas por los escultores biomorficos para realizar sus obras, de esta
manera se podra elegir los materiales mas viables para la propuesta escultdrica que se pretende
realizar mediante esta investigacion.

Dado que el enfoque del tema de esta investigacion esta dirigido al analisis de obras, los
meétodos que se van a llevar son el método analitico que permitira conocer a fondo todos los
componentes artisticos y estéticos de las obras a analizar, y el método sintético que servira para
generar un planteamiento que cumpla con las expectativas generadas y resuelva las
interrogantes acerca de la obra de Henry Moore.
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g. CRONOGRAMA

Afio
M

Actividades

2013 2014 2015
Mayo | Junio- Enero | Ago. | Sept. | Oct. | Nov. | Dic. | Enero | Feb. | Mar | Abril | Mayo | Junio | Julio | Ago.
Dic. Junio

Presentacion y
aprobacion del
proyecto

Aplicacion de
instrumentos

Recopilacion de la
informacion

Procesamiento de la
informacioén

Exposicion de obras

Entrega definitiva de la
tesis al director

Tramites de
declaratoria de aptitud

Conformacion del
tribunal de grado

Sustentacion publica

101




h. PRESUPUESTO Y FINANCIAMIENTO
1. INSTITUCIONALES

Universidad Nacional de Loja
2. HUMANOS
e Tesista
Cristian Ramiro Abad Abad
o Director de tesis
Lic. Julio M. Quitama P.: Profesor de la Carrera de Artes Plasticas
3. MATERIALES
e Herramientas
Formones y gubias
Esteques
Cuchillas
Sierras
e Materias primas
Madera
Yeso
Arcilla
e Materiales de escritorio
Computadora
Lapices
Esferos
Impresiones
Fotocopias

Libros

102



FINANCIEROS

RUBRO DE GASTOS VALOR
Materiales artisticos 250.00
Herramientas 500.00
Materiales de escritorio 160.00
Material bibliografico 200.00
Transporte 120.00
Imprevistos 100.00
COSTO TOTAL DEL PROYECTO 1330.00

FIANANCIAMIENTO: Los costos de la presente investigacion seran cubiertos por
el investigador

103




i. BIBLIOGRAFIA

Atlas de la filosofia, Editorial Océano. Barcelona (2006)
BULLOCK, Alan. McNEILL, Nicholas Herbert., HENNESY Alistar. El Siglo XX. Editorial Labor.

Enciclopedia de la Historia del Arte, Editorial Océano, Barcelona (2000)

HEREU, Pere., MONTANER, Josep Maria., OLIVERAS Jordi. Textos de Arquitectura de la
Modernidad. 2da Edicién (1999). Editorial Nerea. Madrid

MADERUELO, Javier. Caminos de la escultura contemporanea. Ediciones Universidad de
Salamanca. 1ra Edicion (2012). Salamanca. Espafia.

MORAN, Francisco José., DIEZ Alonso. Matias. Historia de los premios Nobel Literatura,

Editorial Everest, Quinta Edicién (1980) Ledn (Espafia)

RUHBERG, Karl., SCHNECKENBURGER M., FRICKE C., HONNEF K. Arte Del Siglo XX,
Editorial Taschen, Barcelona (2001)

http://www.webdianoia.com

104



INDICE

PORTADA.
CERTIFICACION.
AUTORIA.
CARTA DE AUTORIZACION.
AGRADECIMIENTO.
DEDICATORIA.
MATRIZ DE AMBITO GEOGRAFICO
MAPA GEOGRAFICO Y CROQUIS
ESQUEMA DE TESIS
a. TITULO.
b. RESUMEN (SUMMARY).
c. INTRODUCCION.
d. REVISION DE LITERATURA.
CAPITULO .
1. El Existencialismo
1.1. Estetica Existencialista
1.2. Jean Paul Sartre
1.2.1. El Sery La Nada
1.3. Escultura con lineas existencialistas
CAPITULO II.
2. La escultura
2.1. Escultura Biomorfica
2.1.1. Henry Moore
2.1.2. Analisis de obras
a. Primera Obra: Figura reclinada: Festival (1951)
b. Segunda Obra: Figura reclinada: Forma interna/externa (1951)

c. Tercera Obra: Figura Reclinada: Forma externa (1953-1954)

105

Vi
vii

viii

N~ NN AN R

10
13
14
16
18
18
36
38
41
43
46
48



CAPITULO IIL.
3. Propuesta teodrica practica
a. Fundamentacion artistica
b. Fundamentacion estética
c. Proceso de elaboracion
d. Propuesta préactica
e. MATERIALES Y METODOS.
f. RESULTADOS.
g. DISCUSION.
h. CONCLUSIONES.
i. RECOMENDACIONES.
j. BIBLIOGRAFIA.
k. ANEXOS.

PROYECTO APROBADO

a. TEMA

PROBLEMATICA
JUSTIFICACION
OBJETIVOS
MARCO TEORICO
f. METODOLOGIA
g. CRONOGRAMA

S

o o

@

h. PRESUPUESTO Y FINANCIAMIENTO

i. BIBLIOGRAFIA
INDICE

106

50
50
51
52
55
65
79
80
82
83
84
85
88

89

90
92
93
94
100
101
102
104
105



