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Introduccion:

Motivacion Personal:

Este siglo pertenece a la luz

La idea de crear una aproximacion a la escultura contemporanea
que utiliza la luz como elemento fundamental, nace de una motivacion
personal por lo que se refiere al estudio e investigacion de la misma
desde una mirada artistica, siendo en este caso necesario hacer una re-
flexion poética, dado que esta investigacion quiere ser un referente mas
proximo a los aspectos creativos, artisticos y plasticos que intervienen en
las diferentes maneras de trabajar la luz dentro del espacio tridimensio-
nal, priorizando en las maneras de interpretar la obra de arte en lugar de
centrarnos en los aspectos técnicos o funcionales. Tampoco pretende
ser una tesis de caracter histérico o sociocultural que analice aspectos
que no estan estrechamente relacionados con la interpretacion plastica
de todo tipo de obras artisticas relacionadas con la luz y la escultura
desde una vision contemporanea.

La luz ha sido un elemento necesario a lo largo de los siglos y un
referente de vida y bienestar. La luz ha representado la posicion positiva
delante de la oscuridad o el oscurantismo. La luz es considerada como
atributo, en aquellas personas vistas como iluminadas, ha sido referencia
de sabiduria y los hace poseedores de la verdad. La luz que todo lo ilu-
mina, ha sido también considerada un aspecto divino de la vida, utilizada
por las distintas religiones y civilizaciones, convirtiéndose en objeto de
culto, estudio y observacion por muchas de estas.

La idealizacion del sol como ente divino por mayas o aztecas ha
sido motivo de construccion de templos y de una forma de vida.

La luz supuso un elemento transcendental en la construccion de
nuestras catedrales e iglesias cristianas, donde rosetones y vidrieras te-
nian gran importancia como transmisores de ideas, a través de sus ima-
genes, en una sociedad en la cual el indice de analfabetismo era muy alto.
El caso de la Catedral de Palma de Mallorca es un claro exponente de la
importancia de la luz en los templos cristianos, siendo éste especialmente
significativo por el misterio que aun envuelve al templo en cuanto a los
conocimientos de astronomia demostrados por sus constructores.

“La Seu”, la Catedral de Palma de Mallorca, posee el roseton
original mas grande del mundo de construccion goética, 13,8 metros,
llamado el ojo del gdético, ademas tiene una orientacion no habitual en
los templos de la época, causa esta que parece ser la razéon para que se
produzca el espectaculo de luz siempre dos dias del ano, el 2 de febrero
y el 11 de noviembre.

Mégicamente, el interior de la fachada principal de la catedral ve
dibujado en su base dos rosetones, uno es el real de la cara que apunta
al oeste, el otro es el reflejo de luz que parece apreciarse desde fuera
en un cilindro de luz que atraviesa el templo y proyectando el rosetéon

(1) Moholy-Nagy
cit. Weibel, 2006
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mayor debajo del pequefo hasta llegar a superponerse, produciéndose
ese espectaculo caleidoscopico. Tan sélo dos veces al ano se repite este
fenémeno que produce un magnifico espectaculo de luz, fruto de espe-
culaciones acerca de las razones que tuvieron los constructores para pro-
ducir tal efecto relacionado con el solsticio de invierno, el cual reproduce
un fendmeno llamado heliocentrismo, que se rige por 1os movimientos de
traslacion y rotacion y la inclinacion del gje de la tierra, 1o que produce las
estaciones ademas de la salida y puesta del sol. Lo que es verdadera-
mente significativo viene dado por la fecha de construccion de la catedral,
varios siglos antes del nacimiento de Galileo Galilei, quien parece ser el
primero en hablar de éste fendmeno. Solamente unos segundos y antes
de las 8 de la manana, los 1.236 cristales del rosetdbn mayor proyectan la
luz del sol con todos los colores del rosetén menor en el muro opuesto re-
produciendo, ano tras ano, un espectaculo efimero e inusual que supone
un hito de los espectaculos luminicos de la antigliedad.

La luz fue y es un referente importantisimo que ha significado la
creacion de magnificas obras de arte por esas distintas civilizaciones
que han hecho de esta un elemento divino o transcendental. Un ejem-
plo que a mi siempre me ha apasionado es el caso del templo de Abu
Simbel, hecho construir por Ramsés Il con el objeto de divinizarse a si
mismo como deidad ademas de a su esposa Nefertari. Ambos templos
estan dispuestos uno al lado del otro, hallandose al lado izquierdo el
dedicado al faraén.

Rosetén Mayor de
“La Seu” de Palma
de Mallorca
proyectado sobre su
pared opuesta
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La disposicion de este templo construido en la roca de la mon-
taha es un pasillo rectangular con salas a los extremos, situandose al
fondo del pasillo central las figuras sentadas de cuatro de los dioses mas
significativos de la cultura egipcia, me refiero a Ptah, Amon-Ra , Ramsés
Il una vez divinizado y Ra-Horajti. Pues bien, el fendmeno importante en
cuanto a la capacidad que poseia este pueblo respecto al estudio y la
observacion de la luz solar, fue el hecho de que cada afo se producia
un fendmeno poco frecuente, el cual consistia en que solo dos dias del
ano, entraba por la puerta principal un rayo vertical de luz que iluminaba
el rostro de todos los dioses sentados al fondo, excepto el de Ptha, Dios
del inframundo. El caso inusual y fantastico es que dichos dias eran el
aniversario del faradn y el dia de su coronacion, 22 de febrero y 22 de
octubre respectivamente.

Otro dato curioso acerca del fenémeno de Abu Simbel, es el
producido por el posterior traslado piedra por piedra a otra situacion con
mayor altitud para evitar que el templo quedase inundado por el lago Na-
ser. Esta obra también faradnica pero realizada en el siglo XX, fue finan-
ciada por la UNESCO a peticion del presidente Naser el cual alerté del
peligro de inundacion y de la necesidad de construir la presa de Asuan
(1964), la cual produciria dicha inundacioén. El caso curioso es que inclu-
so contando con la tecnologia del momento, no se consiguid orientar el
templo de la misma manera, evitandose ese fendbmeno de coincidencia
de los dos dias en los que se iluminaban los rostros de esos dioses, pa-
sando a ser los dias 20 de febrero y 20 de octubre y produciéndose un
desfase de dos dias.

La fascinacion que este tipo de hechos ha producido en mi, creo
que es uno de esos referentes que han dotado positivamente a mi mo-
tivacion por el interés acerca de la luz y de la multitud de posibilidades
plasticas que esta ofrece en cuanto al arte contemporaneo y en este
caso a la escultura en todas sus vertientes y especificidades técnicas,
conceptuales y poéticas.

Entrada principal al
templo dedicado a
Ramsés Il en Abu-

Simbel, Egipto
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Idea Tematica y Antecedentes:

La gente siempre ha estado fascinada por la luz y ha intentado
examinar su naturaleza e investigar sus efectos [...] la generacion de la luz,
el tratamiento de la luz, la gestion de la luz, la manipulacion de la luz y la mas
importante de todas, el almacenamiento de la luz, son fuerzas impulsoras
para cientificos y artistas.

El interés por este tema, nace en la busqueda de una expre-
sion plastica que tuviese una dimension contemporanea ademas de la
posibilidad de plasmar una gran rigueza poética, recogida en interven-
ciones formales o intangibles que se desarrollan en el campo tridimen-
sional, posibilitando la fusion entre luz y sombra, materia y color, accion
0 movimiento, puesta en escena y ambientacion.

En el trascurso de los siglos, las artes han ido evolucionando
de muy diversa manera, tanto en el contenido como en los materiales
empleados para desarrollar las obras artisticas. Las tendencias estéti-
cas y artisticas se han ido reinventando segun el pensamiento, pasando
por intervenciones representativas, ornamentales o de caracter religioso
para cultivar el gusto por la belleza y la representacion del mundo que
nos envuelve de muy diversas maneras y formas de interpretarlo.

A partir del siglo XX los conceptos artisticos varian osten-
siblemente tanto en los contenidos como en las formas de hacer,
entrando en juego componentes psicoldgico, filosdficos o poéticos.
Recordemos los “Ready made” de Marcel Duchamp, quien puso los
fundamentos del arte conceptual, elaborando su obra artistica a partir
de objetos a los que cambia su sentido para convertirlos en objetos
artisticos lejos de su funcion inicial.

Los procesos artisticos han adquirido nuevas caracteristicas en
lo que se refiere al arte contemporaneo, este ofrece multitud de posibi-
lidades vy visiones, poniéndose de manifiesto una clara tendencia por la
idea de pluridisciplinariedad a la hora de abordar el proyecto artistico.
Entran en juego concepciones artisticas distintas como es el caso del
performance o accion, que puede aglutinar diferentes disciplinas artis-
ticas y creativas como la musica, la imagen, el video, la escultura, la
danza, la poesia etc. De esta manera, se establece una linea divisoria
muy fina entre disciplinas, aplicandose por ejemplo procedimientos es-
cultéricos a los escenograficos o viceversa, como es el caso del artista
Robert Wilson o el grupo La Fura dels Baus.

En lo que se refiere a los materiales a emplear, estos adquie-
ren un sentido especial cuando el contenido de la obra lo reclama,;
en el arte contemporaneo, esto es un requisito que se cumple en
muchos casos con una clara apuesta por las nuevas tecnologias. Uno
de esos materiales que cada vez mas, adquiere una representativi-
dad destacable en todas las tendencias artisticas contemporaneas es
precisamente la luz, tanto en la dimension artificial o eléctrica, como
en otra dimensién mas poética que recupera la observacion de la luz
natural como manifestacion creativa en una dimensiéon mas filosdfica
y de recuperacion de valores existenciales. Este es el caso del artista
norteamericano James Turrell y sus intervenciones a modo de obser-
vatorios de la luz.

(2) Leising, 2006: 57
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La Fura dels Baus
“Carmina Burana”
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de Karl Orff
2012

Algunos ejemplos de la relacion de contemporaneidad que se
establece entre el concepto y el material con el que se trabaja, se han
dado desde principios del siglo XXy en muchas de las tendencias artis-
ticas, también denominadas “ismos”. En esta tesis nos centraremos en
aqguellas que se han desarrollado a partir de la segunda guerra mundial
y que han establecido los cimientos de la idea que hoy tenemos de arte
contemporaneo, y que particularmente utilizan la luz y el espacio tridi-
mensional como expresion artistica.

Destacaremos que los cambios que convulsionaron el mundo
después de la segunda guerra mundial a nivel social y econémico,
también provocaron cambios de ambito cultural y artistico, apare-
ciendo movimientos liderados por artistas y criticos de arte que se
abrieron camino tanto en la nueva capital de arte, “Nueva York”, como
en Europa, en contraposicion a ese cambio de liderazgo mundial. Por
tanto el marco histérico en el que nos movemos, se refiere al que se
desarrolla desde ese momento en el que el liderazgo artistico cam-
bia de Paris a Nueva York, después de la segunda guerra mundial,
hasta nuestros dias, siendo de esta manera un estudio mas contem-
poraneo y actual, donde todavia hay buena parte de aquellos artistas
que iniciaron su andadura creativa dentro de este campo especifico,
considerados actualmente méas que vigentes en cuanto a contenidos
plasticos y poéticos.

A modo de breve recordatorio y aunque nos salgamos de los
parametros temporales establecidos en esta investigacion, merece la
pena mencionar que los principios del arte y la luz se remontan a los
“Organos de pintura luminosa”, en el siglo XVIII, cuya invenciéon se atri-
buye al matematico francés Louis-Bertrand Castel, oponente ideoldgi-
co de Newton vy fiel defensor de las ideas de Descartes, quien obtuvo
gran prestigio con su invencion que producia un espectaculo luminico.
También en el siglo XVIII destacaron las experiencias del teatro de som-
bras chinescas, las cuales dieron argumentos a los escendgrafos Adol-
phe Appia y Edward Gordon Craig quienes concibieron al amparo del
reciente descubrimiento de la luz eléctrica, una nueva concepcion de la
escenografia a finales del siglo XIX donde la luz y la tridimensionalidad
tenian la mayor importancia.



Appia representd un referente a la contemporaneidad con su
puesta en escena de las 6peras wagnerianas “Tristan e Isolda” y “El anillo
de los Nibelungos”. Pero fue en los inicios del siglo XX cuando se empe-
zaron a desarrollar invenciones como “el Clavilux” también denominado
“Lumia”, instrumento creado por el danés Thomas Wilfred para realizar
espectaculos de luz y ballet.

En el cine también aparecen manifestaciones relacionadas con
las artes plasticas y la luz de la mano de artistas como Marcel Duchamp,
Viking Eggeling, Fernand Léger, Len Lye, Man Ray y Hans Richter con
sus peliculas abstractas, precedidos por Léopold Survage, quien ha-
bia creado unos films con ritmos coloreados. En otra dimensién mas
ornamental si queremos pero de una gran importancia en cuanto a la
escenificacion de luz y agua en una gran obra monumental, cabe hacer
justicia al ingeniero Carles Buigas, quien disend la “Fuente magica” de
Montjuic, creada para la segunda Exposicion Universal celebrada en la
ciudad de Barcelona en 1929.

Podriamos decir que el inicio del arte luz o la aplicacion de la luz
eléctrica al arte contemporaneo, se desarrollé con el Arte Cinético, cuyos
principios se remontan a 1920 y que han seguido evolucionando a lo
largo del siglo XX, alcanzando su maximo esplendor en los afos 50. En
esos principios, merece la pena destacar a Laszlé6 Moholy Nagy, pintor
y fotégrafo hungaro y profesor de la prestigiosa escuela alemana Bau-
haus, quien revoluciond el mundo de la escultura con su “Modulador-luz-
espacio” (1922), obra realizada con elementos contemporaneos como el
plexiglas y otros materiales que reflejaban luces y colores proyectados
desde bombillas en un juego de movimiento a través de un pequeno
motor, produciendo también musica electroacustica. Otro gran iniciador
del arte cinético fue el artista checo Zdenek Pesanek.

Fue a mediados de los afios 50 cuando se inicidé un movimiento co-
hesionado y seguido por un gran nimero de artistas de los cuales mas de

Thomas Wilfred
Luccata Opus 162

1967
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actio, mneme)
1970-71

la mitad trabajaba en Paris. Artistas que seguian un pensamiento en el que
la fusion del arte con la ciencia y la técnica era fundamental, formando un
buen grupo de aquellos que optd por la luz, como Frank Malina, Abraham
Palatnik, Thomas Wilfred, Nicolas Schoffer, Gyula Kosice, Martial Raysse,
Piotr Kowalski, Wen-Ying Tsai, Nam June Paik entre otros. En 1967 se
produce una exposicion en el Museo de Arte Moderno de la ciudad de
Paris, con el nombre de “Lumiere et Mouvement”, constituyendo una de
las primeras y mas importantes muestras de arte y luz. Yaacov Agam vy
Roy Ascott consiguen conectar con el espectador en un plano fisico y
mental haciendo un llamamiento a la acciéon derivada de ambos estadios.
En Estados Unidos se realizd en el “Magic Theater” de Kansas City otra
gran exposicion de arte cinético paralelamente también a iniciativas como
la fiesta cibernética con sonido y luz realizada por el grupo “Dvizjenie” en la
Unidn Soviética como espectaculo en honor al cincuenta aniversario de la
revolucion rusa. Otros artistas han continuado con el arte cinético en sus
esculturas con luz hasta nuestros dias como el artista francés Frangois
Morellet 0 el muy contemporaneo artista chileno Ilvan Navarro.

Movimientos como el arte Pévera o arte pobre, referente artistico
italiano que nace en la ciudad de Turin, fue creado por el critico y comi-
sario Germano Celan en los anos sesenta y se desarrolld a partir de la
utilizacion de materiales pobres y objetos reciclados, poniendo de ma-
nifiesto la idea de la critica a la sociedad de consumo que nos envuelve.
También supone una reaccion europea al cambio de liderazgo artistico
que Nueva York ostenta en ese momento en el panorama internacional.

Mario Merz es uno de esos artistas que desde la perspectiva del apila-
miento de diarios de papel y la construccion de sus famosos iglies con-
feccionados con materiales reciclados, evidencia su preocupacion por
ese fendbmeno social, afladiendo sus neones de luz con los que repre-
senta en muchas ocasiones la sucesion numérica Fibonacci que cons-
tituye en si la idea del infinito, idea ésta que le ha servido para crear una
buena cantidad de obras con luz a lo largo de todos estos arios, hasta
nuestros dias, convirtiéndose en uno de los referentes mas importantes
como artista que utiliza la luz en sus creaciones escultéricas. La esposa
de Mario Merz, Marisa Merz y otros artistas italianos como Gilberto Zorio
o Pier Paolo Calzolari, fueron también del grupo Pdvera y trabajaron con
luz en sus piezas escultéricas.




Por otro lado, las teorias del Minimal Art parten de la idea de
la repeticion del objeto como argumento del concepto de infinito, ele-
mentos geométricos y carentes de cualquier tipo de ornamento, con
formas puras y simples, ideas radicales como clara contraposicion al
Expresionismo Abstracto. Los objetos artisticos de estos artistas res-
pondian en muchos casos a tratamientos industriales, eliminando todo
tipo de trabajo personalizado para enfatizar en la idea de montaje se-
riado, falto de expresion o de gesto. Los artistas de este movimien-
to utilizaron desde principios de los afos sesenta estos componentes
para hacer una clara alusion a la sociedad occidental del momento, ba-
sada en el consumo e inmersa en una industrializacion sistematizada.
Conceptos como la idea de “Standard”, el “Marketing” y la aplicacion
de las ciencias aplicadas a los sistemas industriales, fueron referentes
para la motivacion de estos artistas. Es logico que un elemento tan
contemporaneo y extendido en la sociedad del bienestar como es la luz
eléctrica, constituyese el principal referente creativo para algunos de
los artistas del Minimal Art, como es el caso de Dan Flavin o Stephen
Antonakos, que construyeron su mundo artistico a partir de luminarias
tan industriales como el fluorescente o el nedn respectivamente para
crear un lenguaje particular que marcaria un antes y un después en el
tratamiento de la luz como objeto de arte.

Al hilo del Minimalismo y de sus concepciones espaciales, sur-
gen nuevos movimientos como el “Land Art”, interesados por la recupe-
racion del paisaje después de su abandono por parte de la vanguardias.
Estos artistas enfatizan en la idea de lo efimero, concibiendo el concepto
de “Site” y “Non site”, aquello que se hace en el lugar y lo que des-
pués se extrapola a la galeria 0 museo para ser admirado, como es toda
aquella documentacion grafica o el video. Algunos artistas del Land Art,
conectaron con la idea de Arte Luz, sobre todo por lo que concierne a la
utilizacion de la luz natural o su observacion; éste es el caso de James
Turrell y su intervencion en el crater Roden en Arizona. Michael Heizer,
Eugenio Bermejo o Walter De Maria son algunos de los artistas de Land
Art que también trabajan con luz en sus intervenciones.

El Arte Conceptual parte de las teorias de la reaccion contra el
mercado del arte, el mito del artista y de la materialidad de la obra artisti-
ca. Coinciden en la base con los artistas de Land Art, excepto en la idea
de la materialidad de la obra artistica. Los artistas conceptuales, tienen
un claro interés por el proceso artistico, el lenguaje escrito, las bases
tedricas, la reflexion en la practica artistica, la eliminacion del objeto en su
modo tradicional de obra de arte, la negacion de la estética y los nuevos
métodos de elaboracion. Artistas conceptuales que han trabajado o tra-
bajan con la luz, destacan Helmut Smits, Makoto Tojiki, Eugenia Balcells,
Eugeni Bonet, etc.

El arte finisecular en su empeno por la critica social o las rei-
vindicaciones de género de la mano de una gran cantidad de artis-
tas emergentes mujeres, ha producido también bastantes casos de
artistas que utilizan la luz como principal elemento. Tal es el caso del
artista de origen polaco pero que trabaja en Estados Unidos Krzysztof
Wodiczko con sus proyecciones de caracter social o de reivindicacion
politica. Por otra parte, Barbara Kruger, Jenny Holzer o Jana Sterbak
son ejemplos de artistas mujeres que utilizan la luz para realizar su tra-
bajo reivindicativo a través del arte.
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Objetivos:

Los objetivos perseguidos en esta investigacion, parten del
estudio de las multiples variantes plasticas que la luz ha permitido
desarrollar dentro de la escultura contemporanea, siendo prioritaria una
aproximacion a las poéticas generadas por la utilizacion de ese material
determinado o el que se deriva de su observacion. Es evidente que
las miradas son multiples en lo que se refiere el uso de la luz en las
intervenciones referidas al campo artistico en el espacio tridimensional,
por esa razon, esta investigacion se sustenta en los siguientes objetivos.

1- Analizar las poéticas que se establecen en la utilizacion de la luz
como elemento escultérico en un lenguaje completamente contemporaneo
que quiere ser cada vez mas la fusion entre expresion artistica y la aplicacion
de un potencial cientifico derivado de una realidad tecnoldgica.

2- Evidenciar el creciente interés que la luz y en este caso,
la luz artificial y las nuevas tecnologias, tienen para los artistas de
nuestro momento, donde eclosionan arte y tecnologia de una manera
cada vez mas evidente.

3- Estudiar las distintas maneras de entender la escultura que
los escultores contemporaneos utilizan desde su necesidad expresiva y
su manera de generar discursos plasticos sustentados por la luz como
gje principal y como ese arte se interrelaciona con la realidad cultural
y social de su momento histérico en un contexto donde todo parece
reinventarse, dando lugar a multitud de lenguajes que quieren abrirse
camino en su presente inmediato.

4- Evidenciar y analizar la interdisciplinariedad que experimenta la
escultura contemporanea como realidad absoluta donde imagen, video,
escenografia, expresion corporal, sonido y tecnologia se dan la mano
para conjugar creaciones artisticas ricas y novedosas en un panorama
emergente de proyectos artisticos cada vez mas ambiciosos donde
incluso arquitectos, ingenieros, matematicos o informaticos generan
obras artisticas o colaboran con artistas para realizarlas.

5- Establecer las diferentes especificidades en cuanto a los
materiales que se utilizan y cémo se utilizan en las intervenciones
artisticas contemporaneas que contemplan la luz en su lenguaje plastico.

6- Facilitar una base documental en un tema que se antoja
novedoso en cuanto a la concepcion artistica y el tratamiento
escultérico contemporaneo en un momento de clara inclinacion por
las nuevas tecnologias.

7- Obtener una informacion y motivacion personal respecto a la
propia obra como artista que trabaja e investiga con luz, ademas de como
docente, en un contexto interdisciplinar aplicado al espacio tridimensional.
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Metodologia:

Para llevar a término esta tesis, se ha disefado una estructura
consistente en varios capitulos destinados a analizar la poética en
general referida a las obras de arte que conjugan luz y el concepto de
tridimensionalidad en un ambito contemporaneo dado que analizamos el
arte y a los artistas que trabajan en este ambito después de la segunda
guerra mundial.

En la introduccion podemos ver un analisis de caracter mas
histérico respecto al marco conceptual que estamos analizando,
mencionando algun caso puntual anterior al periodo histérico en el que
nos movemos, con el interés de entender mejor los procesos creativos
que han generado las nuevas realidades creativa en el ambito de laluzy la
escultura. En esta introduccion también quedan claros conceptos como
la motivacion personal, el interés tematico, los objetivos y la metodologia
seguida para realizar esta tesis.

En un primer capitulo, analizamos las expresiones escultoricas
que utilizan la luz como material poético inherente, haciendo un repaso
de las maneras de hacer o interpretar la escultura o las intervenciones
tridimensionales desde todas las perspectivas y formas de crear utilizadas
por artistas de todo el mundo e inscritos en determinadas tendencias
0 no, todavia. Esto hace que el analisis sea amplio y contrastado con
determinados comportamientos del espectro artistico contemporaneo
en un mundo cada vez mas global y conectado en todo momento. En
este capitulo también se hace una breve reflexion poética referida a la luz
y a las intervenciones escultéricas contemporaneas.

En el segundo capitulo se refiere a las distintas formas de
intervenciones artisticas que utilizan la luz como elemento fundamental,
desde una tipificacion que recoge unas catorce formas de interpretar el
arte desde estos parametros especificos de luz y espacio tridimensional,
todo ello ejemplificado con una buena cantidad de artistas de una
relevancia que justifican cada uno de los diferentes apartados por su
particular manera de trabajar su produccion artistica.

Eltercer capitulo recoge informacion de algunos acontecimientos
significativos que han representado un impulso para nuestro objeto de
estudio, haciendo un repaso desde “Luzboa” en el 2004, a la gran
exposicion celebrada en el museo ZKM de Karlsrihe “Light art from
artificial light” entre los afios 2005 y 2006, la Bienal de Venecia del afio
2011, las “Festes Decennals Candela 2011” de la ciutat de Valls en la
provincia de Tarragona con su exposicion “LUMENS”, que se repite
como edicion cada diez anos, y el Xl Foro Internacional de Escultura
celebrado en la ciudad alemana de Celle en el ano 2012 y organizado
por “Sculpture Network”.

El cuarto capitulo estéa destinado a cuatro entrevistas realizadas
a artistas que aportan su vision personal en un documento que recoge
sus motivaciones conceptuales y aspiraciones artisticas en todas sus
posibilidades, artistas estos de ambito nacional e internacional, dos de
ellos locales, otro nacional y un Ultimo extranjero que aporta una nota
distinta por su manera de trabajar. Todos ellos con una representatividad
justificada en el panorama artistico nacional e internacional.



También quedan recogidas en el quinto capitulo, a modo de
conclusiones, algunas reflexiones personales acerca de la propia obra
artistica con ejemplos de desarrollo de proyectos escultéricos con luz y
las evidencias pedagdgicas recogidas en ejemplos de alumnos que han
trabajado en estas dinamicas como consecuencia del tipo de docencia
recibida.

Por ultimo y cerrando el volumen, la base bibliografica,
hemerogréfica, de Internet, ademas de los anexos pertienentes.

José Antonio Asensio
Pianos de Luz
2008
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Capitulo I:

Poéticas escultéricas que inciden en el elemento luminico como factor principal.

Expresiones escultoricas que utilizan la luz como material poético
inherente.

En el panorama artistico contemporaneo y sobre todo en aque-
llas intervenciones que se expresan en el espacio tridimensional, las lec-
turas e interpretaciones son multiples, al igual que multiples son las ma-
neras de trabajar y las formas de utilizar la luz como lenguaje y material
plastico. Es por ello que merece la pena hacer un repaso de las posibi-
lidades artisticas que la luz ha tenido y tiene en el panorama escultérico
contemporaneo para entender todas las apreciaciones que respecto al
arte, se pueden observar en una realidad cada vez mas interesante y rica
en posibilidades plasticas, artisticas y tecnoldgicas.

Después de las vanguardias, se generan nuevas corrientes artis-
ticas que contemplan la escultura de muy distinta manera a como has-
ta el momento se habia considerado, entrando en juego componentes
escénicos y posibilidades plasticas de nueva factura que reclaman una
interdisciplinariedad como ya hemos apuntado anteriormente, dando
como resultado intervenciones en el espacio como el performance, las
instalaciones o espectaculos escenograficos que abren camino a po-
sibilidades que hasta el momento no se habian valorado en todas sus
posibles aplicaciones artisticas o estéticas.

Por un lado aparecen intervenciones para ser instaladas o repre-
sentadas en espacios interiores en consonancia con ambientaciones lu-
minicas o proyecciones o0 espectaculos que asi lo requieren. Igualmente
también se utiliza la luz en obras de caracter escénico que precisan ser
instalados en espacios publicos o exteriores, armonizados con agua u
otros materiales como el fuego, tal es el caso de la “Fuente Volcano”, di-
sefada e instalada por la empresa Wet Design situada delante del Hotel
Mirage de la ciudad de Las Vegas en Estados Unidos. Obras como la
“Crown Fountain” del artista catalan Jaume Plensa, instaladas en el Mi-
lenium Park de la ciudad norteamericana de Chicago, también reclaman
un caracter publico y exterior, siendo también una obra donde las nuevas
tecnologias juegan un papel importantisimo en su desarrollo formal, ade-
mas de entrar en juego aspectos de participacion ciudadana e identidad.

Las nuevas tecnologias han aportado una dimension importante a
muchas obra de artistas que se han desarrollado en movimientos como €l
Arte Cinético y que han desembocado en manifestaciones mas proximas a
experimentaciones cientificas, llevadas a cabo por artistas que en muchos
casos también son cientificos fascinados por el arte y las posibilidades que
la ciencia puede ofrecer al mismo. Tal es el caso de Frank Malina, ingeniero
de la NASA, que participd en proyectos espaciales, ademas de ser artista
integrante del movimiento Cinético, o el mas reciente artista, fisico, matema-
tico y premio Nobel por su trabajo sobre la Superfluidez, Paul Friedlander.
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Dan Flavin y otros artistas posteriormente, como Ivan Navarro,
Mario Merz o Bruce Nauman, utilizan el objeto luminico como elemento
compositivo en sus obras, adquiriendo en el caso de los dos ultimos un
elemento narrativo donde se explican cosas o se lanzan mensajes.

Otros artistas han desarrollado poéticas artisticas cinéndose
al Unico material de la luz para su trabajo creativo, como es el caso del
artista norteamericano James Turrell, quien se refiere a la luz como su
material basico para construir escultura luminica. Gran investigador
y destacado artista de la luz, ha trabajado en proyectos de ambien-
tacion luminica con luz eléctrica, consiguiendo corporeidad en sus
creaciones con efectos opticos que asi lo sugieren, hasta proyectos
de Land Art como su proyecto de observatorio en el crater inactivo
Roden en el desierto de Arizona, donde disend la construccion de ob-
servatorios para admirar la luz natural del sol y sus multiples efectos,
dependiendo de las franjas horarias y las fechas en su aproximacion
o distanciacion a la Tierra. Otros artistas trabajan también en el pai-
saje o0 con la naturaleza, como es el caso de la escultora Nancy Holt
o el artista Walter de Maria que instala pararrayos en el desierto para
captar la belleza del relampagos en noches de tormenta, captando
la belleza de la naturaleza en el estado mas espectacular y estreme-
cedor. Aungque no todos los artistas que trabajan con la naturaleza y
la luz son forzosamente artistas de Land Art o del paisaje: Francesco
Mariotti es un creador suizo que colabora con bidlogos en proyectos
de biodiversidad, construyendo habitats para colonias de luciérnagas
con las que interactua a través de impulsos luminicos producidos por
instalaciones de leds construidas por él mismo.

Las proyecciones en toda su enorme diversidad de posibilida-
des, también constituyen una particular manera de hacer, rica y diversa
que utilizan una gran cantidad de artistas para lanzar mensajes de todo
tipo, desde aquellos de caracter social o reivindicativo como hace Kr-
zystof Wodiczko con las proyecciones de indigentes sobre edificios o
monumentos significativos de la cultura norteamericana o las proyec-
ciones que recuerdan las sombras chinescas como es el trabajo de
Hans-Peter Feldman, quien consigue unas imagenes magicas a través
de todo tipo de objetos estaticos y en movimiento a través de peque-
Aos motores que los articulan.

Finalmente, se podria decir que la escultura luminica o el arte de
luz, se ha apropiado de otras disciplinas haciendo suyo el vasto espectro
de posibilidades plasticas que puede ofrecer el arte en este especifi-
co tratamiento. El videoarte, con ejemplos como el pionero artista nor-
teamericano de origen coreano Nam June Paik o Bill Viola. Los trabajos
de este Ultimo, videocreaciones que cabalgan entre la escenografia y el
videoarte, hacen que sea considerado artista de la luz por el particular
tratamiento que hace de la misma.

La arquitectura es otra disciplina que da juego en el tratamiento
de la luz como arte, utilizada por arquitectos considerados artistas como
el japonés Tadao Ando, quien trabaja con la luz natural en un minucioso
tratamiento de esta para obtener fantasticos resultados. Otros arquitec-
tos como Jean Nouvel, ademas de preocuparse de la luz solar para sus
disenos, también se nutre de la luz eléctrica, creando auténticos espec-
taculos arquitectonicos como es el caso de la torre Agbar de Barcelona.
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La escenografia es también una de esas disciplinas que han hecho de la
luz un elemento fundamental en sus concepciones mas dispares. Maes-
tros como el checo Josef Svoboda o el norteamericano Robert Wilson
han hecho de este campo un referente fundamental para el estudio del
arte y la luz.

Las reivindicaciones femeninas y el arte de género que se esta
llevando a cabo en el panorama artistico actual, también esta dando
sus frutos en la consolidacion de un arte hecho por mujeres que buscan
un espacio en el espectro artistico internacional, derecho que estan ga-
nando paso a paso en una sociedad dificil que no ha facilitado mucho
el acceso del arte femenino a los foros culturales y artisticos, haciéndo-
se necesaria una reivindicacion femenina respecto a esa marginacion
intelectual y social en buena parte de la sociedad que ha decidido sus
destinos en buena parte del siglo XX y que aun en el siglo XXI parece
quedar mucho por hacer acerca de la igualdad entre géneros en todos
los aspectos de la vida.

Es evidente que los multiples tratamientos de la luz en el arte y
particularmente en la escultura, han generado también una gran diver-
sidad de poéticas creativas en el panorama artistico contemporaneo,
dando lugar a un creciente interés de un publico avido de nuevas ex-
periencias plasticas, por esta nueva reinvencion del arte que respira de
una intensa modernidad, tanto en el tratamiento, como en el discurso
conceptual de base.

Ven a mi, luz orgullosa, luz salvaje, quema hondo.

(1) Moholy-Nagy
cit. EiBler, 2005

- 29



Bill Viola
Ascension
2000



Breve reflexion sobre la poética de la luz en intervenciones que se
apropian del espacio tridimensional.

La electricidad inicid el cambio de la luz natural del sol a la luz artificial
de la lampara. En la era de la revolucion industrial, la imagen se convirtio en la
pantalla. Un cuadro representa la luz y una pantalla recibe y radia luz. La luz no
fue ya capturada, sino que difundida. La obra de arte se convirtio en la emisora
0 generadora de luz real.

Como ya he expuesto en el apartado anterior, la utilizacion de
nuevos materiales se ha hecho necesario para el tratamiento de obras
escultdricas de factura contemporanea. No podia ser menos la luz
como material, uno de los mas novedosos y atractivos medios para
expresarse en el espacio por parte de artistas, arquitectos, ingenieros
o disefiadores.

Es justamente esa capacidad de atraccion y la fascinacion que
produce la luz, una cualidad importante para entender las multiples poé-
ticas que se pueden desarrollar a través de ella.

La necesidad de iluminar nuestra vida cuando la luz del sol deja
de darnos cobertura durante el dia, es posiblemente el motivo por el cual
nuestras ciudades cobran vida por la noche y se reinventan, transfor-
mandose en muchos casos en auténticos espectaculos luminicos que
adquieren en el siglo XX un valor en si mismo debido a la luz artificial y
sus multiples posibilidades.

Como ya hemos visto anteriormente, el uso de la luz eléctrica,
ha justificado la creacion de eventos como es el caso de la Segunda
Exposicion Universal de Barcelona en 1929. Lo que en un principio fue
una muestra de los medios que las tecnologias del momento podian
ofrecer en pro del ansiado bienestar del ser humano, se convirtid en un
espectaculo ornamental novedoso a su época cuya constancia queda
patente en lo que en principio constituyd una solucion al vacio producido
por la retirada de las columnas que representaban las cuatro barras de
la senyera catalana por orden del general Primo de Rivera en la primera
dictadura, obra que dispuso y disefi6 el arquitecto y disehador del pro-
yecto urbanistico para dicha exposicion Universal, Josep Puig i Cada-
falch. Es curioso como el azar dio la oportunidad a un ingeniero, para
crear una fuente que ocupase ese vacio y que aprovecharia el mensaje
del encargo propagandistico que las industrias eléctricas de Cataluha
querian dar al mundo. Se trataba de la luz, eje principal de “La Font Magi-
ca” de Montjuic, referente este que sirvié a su autor, Carles Buigas, para
crear numerosos proyectos luminicos a lo largo de los anos. Se podria
decir que iba a ser uno de esos primeros ejemplos en que el papel del
artista quedaba en manos de un ingeniero como pasoé en tiempos del
Renacimiento italiano, idea que recoge la posibilidad del artista completo
y capaz de desarrollar distintas disciplinas, trabajando en grupos multi-
disciplinares como es el caso del concepto artistico contemporaneo.

La sofisticacion de los procesos técnicos y las revisiones de los
conceptos creativos, han dado lugar a diversas poéticas que se han
nutrido del referente luminico para expresarse segun su concepcion es-

(2) Weibel, 2006: 87
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tética o argumental. Tal es el caso de tendencias que capturan la luz para
convertirla en un elemento matérico en si mismo que se transforma en
pura esencia plastica y poética.

Otras manifestaciones artisticas necesitan fusionar la luz con
otras materias o elementos objetuales, siendo ambos complementarios
entre si. En cualquier caso el elemento luminico aporta un componente
extraordinariamente rico al discurso escultérico que ya no solamente se
sustenta en ese elemento de apropiacion del espacio como parte ma-
térica sino también con una corporeidad tan intangible pero perceptible
como es la luz.

Un aspecto importante a tener en cuenta en lo que se refiere al
tratamiento de la luz en el arte contemporaneo, es la fusion entre arte y
tecnologia. Pese a que esta tesis no pretende entrar en aspectos tecno-
l6gicos, priorizando los aspectos artisticos y poéticos y que el caso que
veremos se escapa del marco histdrico que nos ocupa, merece la pena
mencionar un caso que fue paradigma histérico y que supuso justamen-
te esa fusion entre arte y tecnologia, debido a que la obra a la que nos
referimos es “La Font Magica” de Montjuic, llevada a cabo por el inge-
niero barcelonés Carles Buigas. Si esta obra supone un paradigma, es
justamente porque se le encargd a su autor para la segunda Exposicion
Universal, celebrada en Barcelona y financiada por las Industrias Eléctri-
cas de Cataluna en un momento en que se queria hacer alarde de los
avances tecnolégicos del momento. Vino bastante después la valoracion
artistica y lo que ha supuesto en el disefio del tratamiento de la luz en el
espacio tridimensional para generaciones posteriores.

“La Font Magica”, paradigma histoérico.

Es la obra mas formidable de un arte que aun no tiene nombre, del
arte de la luz... Es un pais de hadas, que deja que todo lo que se ha visto hasta
la fecha en iluminaciones, fuegos artificiales y otra magia de iluminacion a las
alturas de lo simple y pequeno, y en la nada a todos los milagros de Las mil y
una noches.

De esta forma tan efusiva describia un reportero aleman la fuente
del ingeniero catalan alla por 1930. Buigas, persona dada a la poesiay a
la literatura fantastica, fue un personaje que dio a su tiempo una nota de
color siempre relacionada con la luz y la busqueda de un paisaje idealiza-
do que haga del ser humano un individuo mas feliz en el espacio en que
se desarrolla su experiencia vivencial.

Aquel 19 de mayo de 1929 no imaginaba Barcelona el espec-
taculo al cual iba a asistir, aquellos barceloneses de principios del siglo
XX tuvieron la oportunidad de contemplar una de las obras de ingenieria
artistica mas singulares de su momento que 84 anos después continuia
ofreciendo un espectaculo digno de las mejores obras en su estilo.

Resulta irbnico que justamente en el sitio donde Josep Puig i Ca-
dafalch colocd sus cuatro columnas jonicas, que representaban la senyera
catalana (y hoy reconstruidas), fuese el sitio donde se situd la Font Magica
debido al derribo de las mismas por parte de la Dictadura de Primo de
Rivera. No hay que olvidar que Puig i Cadafalch fue el President de la
Mancomunitat de Catalunya y autor del disefio de toda la distribucion ur-



Carles Buigas
La Font Magica
1929
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banistica de la Exposicié Universal de 1929 e incluso quien decidio el lugar
donde celebrar la misma, ademas de haber promovido dicho evento en
Barcelona desde 1905.

La Font Magica representa un paradigma, no solamente histori-
co sino también creativo, un magnifico trabajo de innovacion tecnolégi-
cay artistica que contiene elementos dinamicos como es el movimiento
de sus chorros de agua, el anadir luz de color con cambios cromaticos
mediante tambores giratorios que contienen cristales coloreados e in-
corporar y adaptar la musica a la coreografia del espectaculo acuatico
y luminico. Todo esto hace que la puesta en escena sea mucho mas
que significativa, dejando un icono en la ciudad de Barcelona que dio
testimonio de aguel momento histérico.

En cuanto a la magnitud de la fuente, su lago tiene 50 por 65 me-
tros y contiene dos tazas (una inscrita dentro de la otra) de 12 y 35 metros
de diametro respectivamente que albergan una capacidad de 3.100.000
litros de agua, con 3620 toberas y 120 bombas que generan 2600 litros
por segundo. El resultado, en su dia, no tuvo por menos que ser singular,
siendo la Unica en su género y contexto histérico. Para constatarlo, tuve
la ocasion de poder acceder sus intalaciones en una visita que tuvo lugar
gracias a la gentileza de su responsable municipal, el Sr. Luis Alcala, y la
Sra. Eva Rodriguez de la empresa Fomento Construcciones y Contra-
tas. Dicha visita significd tanto una experiencia Unica como una posibili-
dad de documentacion extraordinaria. En este sentido, pude constatar el
contraste entre exterior ornamental e interior tecnoldgico, donde algunos
elementos técnicos en funcionamiento son aun hoy en dia los originales,
como es el caso de las bombas de agua, habiéndose sdlo actualizado
elementos como motores y el sistema de sonido.

La Font Magica ha sufrido diferentes remodelaciones que han
permitido la continuidad de la misma pero que no han aportado mas
disenos sustanciales en cuanto al aspecto y coreografia de los creados
por el ingeniero. La primera tuvo lugar en 1954 vy la realizd el mismo Bui-
gas. Es después, en 1992 y con motivo de las Olimpiadas de Barcelona,
cuando se hace una remodelacion mucho mas importante y que es rea-
lizada por los ingenieros Blanca Jiménez de Anta y Angel Gea. En esta
Ultima reforma de la fuente se sustituye el funcionamiento mandado por
relés para gobernar el circuito por sistemas de automatizacion e informa-
ticos de Ultima generacion, ademas de cambiar toda la red de tubos.



Contexto actual

de la Font Magica,
desde el Museo
Nacional de Arte de
Cataluia
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Capitulo II:

Tipificacion de intervenciones artisticas que utilizan la luz como elemento fundamental

El arte de la luz abarca actualmente un amplio espectro. formas de
transparencia [...] cajas de luz, proyecciones de luz pura, imagenes de luz, rayos
de luz, rayos laser, objetos construidos de luz, paneles u objetos retroiluminados,
instalaciones de luz, paneles de luz, muros de luz, campos de luz insertados en
muros, fotografias abstractas de luz, video, salas de luz y simulaciones virtuales
de luz generadas por ordenador.

En este capitulo, se ha querido hacer una aproximacion a todas
aquellas intervenciones artisticas escultéricas que han utilizado la luz de
una u otra manera, desde una mirada ya no tan histérica o aplicada
a tendencias artisticas sino una mirada cercana a otros componentes
mucho mas intrinsecos en la propia esencia de la escultura en si misma,
dando cobertura a conceptos como publico o privado, interior o exte-
rior, ambientacion o materializacion de la luz. Argumentos que posibilitan
saber si la intencion del artista es servirse de la luz de manera accesoria
0 si por el contrario trabajan la luz desde una profundidad espiritual o
aplicada a la propia observacion de esta.

Al margen de las clasificaciones que la historia o los criticos han
dado a las tendencias que los artistas de la luz han ido tomando, siempre
queda otra perspectiva respecto a la mera clasificacion por momento
histérico o por grupo de artistas con el que se hayan movido, como son
las maneras de hacer, siendo estas totalmente inherentes a cada artista
y a una necesidad individual de expresion no solamente plastica, sino
también conceptual o poética, dividiéndose en muchas las posibilidades
expresivas que la escultura puede adquirir acompanada de la luz o he-
cha luz en si misma.

Al hilo de estas reflexiones, entran en juego ideas como la arqui-
tectura que se apropia del arte de luz, o el arte de luz que se apropia de
la arquitectura, el arte de género o la reivindicacion en el arte utilizando
elementos narrativos, tanto escritos como a nivel de mensaje subliminar.

Las formas de utilizar la luz en el arte han ido tan lejos que
incluso siendo el vehiculo creativo de algunos artistas de Land Art,
no solo se podria decir que esta en dicha tendencia todo lo que se
ha hecho en la naturaleza con la aportacion de la luz como elemento
especialmente presente, las investigaciones llevadas a cabo por Fran-
cesco Mariotti respecto a estudios de biodiversidad, en clara conexion
con investigaciones llevadas a cabo por grupos de bidlogos, esta evi-
denciando que no solo es aplicada la luz al paisaje cuando se habla de
arte en contraste con la naturaleza, sino que existen otras miradas que
cuestionan la pertenencia a tendencias o0 no de I0 que actualmente se
esta desarrollando como arte en el panorama internacional o mas bien
dicho, global, que en muchos casos esta permitiendo una creciente
interaccion entre artistas o creativos que cada vez mas, rebasan todo
tipo de fronteras, no solo territoriales sino conceptuales e ideoldgicas
para abrir dialogos comunes en una dimension tecnoldgica que repre-
senta el presente inmediato del arte.

(1) Weibel, 2006: 22
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Estas consideraciones, justifican claramente una mirada atipica a
las diversas formas de hacer que los artistas han tenido respecto a la es-
cultura y la luz durante la segunda mitad del siglo XX, hasta nuestros dias.

Un aspecto a tener en cuenta para este capitulo es que no todos
los artistas que aparecen en las diferentes tipificaciones se ajustan exclu-
sivamente al grupo donde se citan. Dichos creadores pueden situarse en
uno u otro contexto debido a su versatilidad, que en muchos casos los
ha llevado a investigar en diferentes campos 0 modos de entender la es-
cultura. Un caso claro que se ajusta al perfil de artista que ha trabajado la
luz desde su objetualizacion, ambientacion, espacio interior, observacion
o relacion con la naturaleza es James Turrell, incansable investigador y
tedrico que representa una de las figuras mas importantes del panorama
artistico internacional.



Intervenciones artisticas concebidas para un espacio interior

Las intervenciones artisticas que contienen luz en su diseno,
concebidas para espacios interiores, son muchas, quizas mas que las
ideadas para espacios exteriores, debido en su mayor parte a la facilidad
de fabricacion ya que el formato acostumbra a ser sustancialmente me-
nor en las piezas de interior, sin olvidar otros condicionantes de caracter
técnico que encarecen y dificultan la instalacion de una obra que ha de
estar en la intemperie. El resultado es que para trabajar en galerias y
museos, es mas factible utilizar obras de interior cuyo formato sea ade-
cuado a esos espacios que van a habitar. Por consiguiente, este tipo de
intervencion artistica, es evidentemente mas utilizada por los diferentes
artistas que han ido trabajando la escultura con la luz como elemento
fundamental durante esos anos a partir de los cincuenta.

Se ha hecho una seleccion de algunos de esos artistas que tra-
bajan la luz en esculturas disenadas para espacios interiores teniendo
en cuenta su relevancia, sin olvidarnos de todos aquellos que también
deberian estar en esta amplia lista, como es el caso del artista de Avilés,
Carlos Coronas o el artista Klaus Geldmacher, de origen britanico pero
que se ha desarrollado en Alemania siendo seleccionado en la cuarta
edicion de la Documenta de Kassel con un proyecto conjunto con el
artista suizo Francesco Mariotti del cual hablaremos en otro capitulo mas
ampliamente. Artistas como el suizo Christian Herdeg y sus poéticas
creaciones o el artista y arquitecto polaco Piotr Kowalski quien trabajo
muchos anos para la UNESCO en Paris forman parte de este elenco, al
igual que el reconocido artista aleman Jakob Mattner, el holandés Jan
van Munster o el artista italiano Gilberto Zorio, perteneciente al grupo
Pdévera, o el gran artista cinético checo afincado en Argentina, Gyula Ko-
sice. Todos ellos y otros muchos mas deberian estar en ésta lista, pero
debido a la cantidad de miradas vy tipificaciones que se contemplan en
el arte de luz tridimensional, es necesario acotar la cantidad de artistas,
queriéndose en éste caso, ofrecer no solo los mas importantes, sino
también los mas interesantes o novedosos.

(2) Weibel, 2006: 99
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> Mario Airo

Mario Aird nacié en Pavia, ltalia, el aho 1961. Estudia en la Aca-
demia de Brera de Bellas Artes de Milan, creando un espacio de arte
alternativo en ésta ciudad con otros artistas en el aho 1989, y publicando
la revista “Tiracorrendo”, hacen de este espacio donde convergen todo
tipo de ideas de caracter interdisciplinar, siendo ese el eje fundamental
del trabajo de Aird. Las nuevas tecnologias, la arquitectura, la filosofia, la
musica, la luz, los textos, suelen estar presentes en la obra de este artista
que transforma los espacios interiores en lugares de meditacion donde
poder experimentar sensaciones derivadas de unas creaciones envol-
ventes que invitan al espectador a interactuar con ellas. Recibe encargos
en Bélgica y Suiza y es invitado a participar en la XV Quadrienal de Roma.

En su obra “Loto”, Aird consigue uno de esos espacios envol-
ventes donde dispone tubos flexibles de fibra dptica blanca que cuelgan
hasta el suelo configurando bucles que adoptan formas caprichosas y
sinuosas. Esos bucles, envuelven un hexagono dispuesto en el techo
como elemento central.

Mario Airo
Lotus
2009




> Stephen Antonakos

Stephen Antonakos nacié en Nueva York el ano 1926, desarro-
llando su trabajo en su ciudad natal fundamentalmente, recibiendo in-
fluencias de Ben Shahn y David Martin. Su asociacion a galerias como
Allan Stone Gallery, la Fischbach y la John Weber Gallery, le proporciond
un trabajo muy prolifico en Nueva York, convirtiéndose en uno de los
artistas electronicos norteamericanos mas reconocidos.

Stephen Antonakos es un artista neoyorkino que trabaja con
nedn desde los anos sesenta. Antonakos se refiere a su arte como “las
cosas reales en espacios reales”, con la intencién de compartir con el es-
pectador la inmediatez de la obra, libre de otras posibles interpretaciones
gue no sean las meramente formales que la obra adopta juntamente con
la luz, adaptandose siempre al espacio a que la obra va a habitar para
disenar la misma.

Antonakos parte de formas geométricas para configurar sus
creaciones dejando espacios sin acabar en ocasiones que sugieren su
forma al espectador. Sus famosos paneles retro iluminados, las paredes
0 lienzos pintados que esconden luces, son formas de hacer propias de
su trabajo.

De las Ultimas obras realizadas por este artista, destaca “La bus-
queda” (The search), realizada en un antiguo lugar industrial cerca de
Atenas llamado Eleusis. La obra se compone de unas treinta interven-
ciones en distintos sitios de este lugar que evocan una interaccion entre
arquitectura y filosofia en una fusion estética y ambiental. Esta obra sirvid
de marco para inaugurar el festival Aeschyleia de Atenas en 2011.

Stephen Antonakos ha realizado méas de 100 exposiciones indi-
viduales, mas de 250 colectivas y mas de 50 obras publicas instaladas
en estados Unidos, Japdn y Europa en éstos ultimos 50 anos.

Stephen Antonakos
The Search
[fragmento]

2011
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Orange-green-Mr.
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Proper-Yellow
1990

> Bill Culbert

Bill Culbert naci¢ en Port Chalmers, Nueva Zelanda en 1935. En
1953 comenzd sus estudios de Bellas Artes en la Universidad de Can-
terbury hasta 1956, trasladandose en 1957 a Londres para estudiar en
la Royal College of Art. Su trabajo se desarrolla actualmente en Londres
0 en su casa de Croagnes en la region francesa de Luberon.

Bill Culbert es un artista muy apreciado en su pais de nacimien-
to, siendo el artista elegido para representar a Nueva Zelanda en la 552
edicion de la Bienal de Venecia. Artista de gran humanidad, esta con-
siderado una persona afable y simpatica. Investigador incansable que
comenzd en sus inicios como pintor pero que rapidamente necesité el
espacio tridimensional para desarrollar su creatividad ademas de la luz,
sacando un provecho de esta a todos los niveles, tanto estéticos como
compositivos en una incansable dinamica de busqueda de materiales
relacionados con la luz y de como esta incide en diferentes materiales u
objetos de distinta indole, obteniendo resultados tan interesantes como
en la obra “Orange-green-Mr. Prope-yellow”, donde juega con las distin-
tas tonalidades de los recipientes y una luz blanca de fluorescente.

Considerado un innovador incansable, Culbert experimenta tam-
bién con luces de nedn, con luz negra, con diferentes colores y como es-
cenificar en el espacio interior sus composiciones que cada vez resultan
mas novedosas y atrevidas, suponiendo un reclamo para coleccionistas
de todo el mundo.

En la obra “Pacific Flotsam”, Culbert hace una lectura nostalgica
pero que a la vez también es considerada una obra de caracter critico
ya que esta compuesta por luces blancas baratas de fluorescente y re-
cipientes reutilizados de plastico que en la version nostalgica quieren
representar las islas que el artista ve desde el avion al llegar a Nueva
Zelanda cuando atraviesa el océano Pacifico, pero que en la version cri-
tica también viene a representar los desperdicios que cubren el océano
Pacifico desde la costa de California a Japén. En cualquier caso, esta
obra, como tantas representa el ingenio de un artista casi octogenario
con un gran afan de explicar nuevas experiencias artisticas.




Bill Culbe
Pacific Flotsa
2001

o -



Dan Flavin
Untitled (in honor of
Harold Joachim) 3
1977
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> Dan Flavin

Dan Flavin nacié en Jamaica, Nueva York el 1 de abril de 1933 y
murié el 29 de noviembre de 1996 en Riverhead, Nueva York.

Considerado como uno de los artistas de la luz mas importantes
de la segunda mitad del siglo XX, perteneciente al grupo de los minima-
listas, utilizaba sus fluorescentes para crear esculturas de luz ya que era
material industrial que se podia adquirir en cualquier sitio.

Estudié Historia del Arte en la New School for Social Research y
pintura y dibujo en la neoyorquina Universidad de Columbia a la vuelta de
su servicio militar en Corea el afio 1956, donde también hizo algun curso
de Bellas Artes a distancia a través de la Universidad de Maryland. Dan
Flavin, hombre de una profunda formacion religiosa, también estudié cin-
co anos desde 1947 a 1952 en el Seminario Preparatorio Inmaculada
Concepcion de Brooklyn, de donde salié para hacer el servicio militar,
abandonando la idea del sacerdocio.

Dan Flavin es un artista de referencia en esta investigacion por el
hecho de ser uno de los artistas que solo utiliza la luz como objeto escul-
torico en sus composiciones cromaticas que representan una muestra
de la enorme belleza que puede aportar a la mirada artistica contem-
poranea la luz, ya no solamente como material, sino también como ele-
mento atmosférico que también utilizé Dan Flavin para representar esa
espiritualidad mistica, fruto de una gran sensibilidad y una fe religiosa.

Sus experimentaciones cromaticas y la importancia que el artista
otorga a la diagonal dentro de una simpleza compositiva, propia de los
minimalistas, representan una manera de hacer que ha creado escuela



y aportado herramientas a artistas posteriores que todavia siguen par-
ticipando de las ideas compositivas y ambientales de las concepciones
luminicas de Dan Flavin.

Una de las obras mas importantes de Dan Flavin es “Homenaje
a Tatlin”. Basandose en su irrealizada espiral “The Monument to the third
International”, en este caso solo utiliza luz blanca y responde a una serie
de obras que Flavin realiza entre 1964 y 1969, siendo ésta época crucial
en la busqueda de nuevos replanteamientos del espacio donde en mu-
chos casos el artista reinventaba apropiandose de él para convertirlo en
un lugar distinto, hecho para ser habitado por la obra del artista.

Su trabajo esta repartido entre las mejores colecciones de todo
el mundo y se ha expuesto en los mejores museos, desde el Museo Gu-
ggenheim de Nueva York, El Museo de Arte Moderno de Nueva York, el
Centro Georges Pompidou de Paris, etc.

Dan Flavin
Homage to Tatlin
1964-69

Untitled (to Barry,
Mike, Chuck and
Leonard) 1975
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Brigitte Kowanz
More light
2001



> Brigitte Kowanz

Brigitte Kowanz nacié en la ciudad austriaca de Viena el ano
1957. Posee el premio Estatal Austriaco, que es el mas alto galardéon que
Su pais otorga en el campo de las artes. Es profesora en la Universidad
de Artes Aplicadas de Viena desde el ano 1997.

Pese a que en sus principios en los anos 80, Kowanz utiliza la luz
con colores vivos, cada vez mas vemos restringida la gama de color al
blanco que es el tono que suele utilizar en sus Ultimas obras en una dina-
mica de proyecciones mediante espejos que quieren hacer alusion a la
idea de limites y fronteras de un mundo mediatico que funciona a través
de la luz. El concepto de infinito, queda patente en su trabajo elegante y
dinamico que interactla con la arquitectura de los espacios que habita
en un juego de sensaciones vibrantes. El lenguaje es también el hilo con-
ductor de la obra de esta artista que utiliza el sistema de espejos de dos
vias, donde una lamina que es a la vez transparente y refractante crea
una sensacion de mundo infinito en el interior de las cajas que Brigitte
Kowanz construye con sus mensajes interiores de nedn, esta técnica es
también utilizada por el famoso artista chileno Ivan Navarro. La luz incan-
descente y la idea de la television es otro recurso utilizado por la artista
para realizar sus creaciones.

Brigitte Kowanz

Morsealfabet
1998
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Mario Merz
Onda d’Urto
1987

> Mario Merz

Dejo la emocion que me da un objeto hecho a mano hecho por giemplo
... de mimbre que anula la estructura arquetipica de la materia (en los utensilios
primitivos la materia fue anulada por una funcionalidad basica pero absoluta),
a continuacion, después de haber procurado el objeto, trato de capturar
manualmente la estructura dandole varias posiciones hasta que lo siento vivir
en armonia con mi estructura fisica, momento en el que me encuentro de esa
forma con la imagen de una energia diferente como, por giemplo, ... un nedn.

Mario Merz nacio en la ciudad italiana de Milan el 1 de enero de
1925 y fallecié el 9 de noviembre de 2003 en Turin.

Es uno de los mas destacados artistas italianos de la segunda
mitad del siglo XX, perteneciente al grupo artistico italiano llamado “Pé-
vera” de los anos 60, fue también anteriormente un activista del grupo
antifascista “Giustizia e Liberta”.

Los elementos que han hecho famoso el trabajo de Merz, han
sido sus iglues y la utilizacion de la sucesion matematica Fibonacci, que
representa la idea de infinito en clara alusion al proceso realizado por la
sociedad en continuo crecimiento y evolucion. Los materiales reciclados
en armonia con las luces de nedn han sido una constante en el trabajo
de Merz que ha repetido sus referentes en una puesta en escena que
plantea la idea del espacio como lugar intimo e interior dentro de un es-
pacio exterior que lo envuelve, dandole una importancia igual a ambos
conceptos espaciales.

Una de las obras mas famosas de Mario Merz y que permanece
en el Centro Georges Pompidou de Paris es el Igli de Giap, construido
con un armazon metélico sobre el cual Merz dispone sacos de plastico
transparente llenos de arena. Por Ultimo y sobre los sacos se situaron las
letras de nedn.

Otro referente utilizado por Mario Merz en sus obras con luz de
neon, es la sucesion numérica Fibonacci que responde a un crecimiento
progresivo partiendo de la suma de las cifras anteriores.




Mario Merz
Igloo di Giap
1968



> Molitor & Kuzmin (Ursula Molitor y Vladimir Kuzmin)

Ursula Molitor nacié en Niedersachsen, Alemania en 1947. Es-
tudia diseno grafico en la Escuela Técnica Superior de Hamburgo, mas
tarde recibe clase de pintura en Colonia. Vladimir Kuzmin nace en Sa-
poroshe, Ucrania en 1943. Estudié arquitectura en Moscu y en Colonia
realiza estudios de pintura y artes graficas.

En 1996, Ursula Molitor y Vladimir Kuzmin, forman equipo artis-
tico realizando multiples proyectos juntos por toda Europa. Trabajan en
instalaciones que en ocasiones se apropian de grandes espacios interio-
res, casi de manera Unica, utilizan la luz blanca en sus trabajos y filosofan
con unos contenidos irdnicos que hablan de temas de actualidad.

Es un equipo artistico de referencia en Alemania, donde desarro-
llan la mayor parte de su trabajo, pero también tienen obras en coleccio-
nes publicas importantes tanto en Rusia como en Estados Unidos.

Molitor & Kuzmin
Blackcross negative
2007
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Molitor & Kuzmin
Trdger
1999
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> Francois Morellet

Francois Morellet nacié en Cholet, Mainet-Loire, Francia el afo
1926. Fue un artista minimalista y posteriormente conceptual, esta con-
siderado uno de los artistas franceses mas importantes de la segunda
mitad de siglo.

Funddé con otros en 1961 el grupo “GRAV” (Groupe de Recher-
che d’Art Visuel), sus companeros fueron los artistas, Hugo DeMarco,
Horacio Garcia-Rossi, Julio Le Parc, Frangois Molnar y Vera Molnar,
Francisco Sobrino, Joel Stein, Jean-Pierre Yvaral. Morellet, aunque tu-
viese principios figurativos, rapidamente se inclind por un arte abstracto
que en su inicio fue pictérico pero que mas tarde evoluciond hacia el
volumen, adquiriendo a partir de los 60 su propia personalidad con la uti-
lizacion de tubos de nedn en unas composiciones que parten de figuras
geométricas principalmente y que derivan en intervenciones que cada
vez mas son instalaciones que se apropian de espacios tridimensionales.

Francois Morellet, adquiere en los afos 60 un gran prestigio,
siendo un artista presente en el panorama artistico internacional. Sus
obras estan en colecciones publicas y privadas de toda Europa y de
Estados Unidos.

Francois Morellet
Lunatic sweeping
[serie]

2007




> lvan Navarro

lvan Navarro, considerado uno de los artistas emergentes mas im-
portantes del panorama artistico internacional, nacié en Chile el ano 1972.

Al emigrar para trabajar en Estados Unidos, comienza ayudando
a construir muebles, experiencia que le valié para aprender a construir sus
propias obras luminosas que rapidamente fueron el reclamo de diferentes
galerias prestigiosas tanto de Estados Unidos como de Europa.

Critico con la sociedad en la que vivimos y con cémo el poder
econdmico ostenta una supremacia que ahoga a los pobres, el artista
desarrolla un trabajo que evoca esta critica con carritos de indigentes que
llaman la atencion de la sociedad a partir de su condicion luminosa. Otro
referente muy utilizado por el artista y que forma parte de su emotivo tra-
bajo de denuncia social, es el relacionado con la época del dictador y
presidente de Chile Augusto Pinochet, en alusion a toda aquella barbarie
producida con los crimenes de la dictadura y las personas desaparecidas.

El mas claro ejemplo de obras realizadas por lvan Navarro con esta
idea de reivindicar justicia y dignidad a aquellas personas desaparecidas,
esta representada por la obra “; Donde estan?”, realizada para el Centro
Cultural Matucana 100, plantea un recorrido por un espacio delimitado por
luz tenue que invita al espectador a descubrir mediante linternas, los nom-
bres de algunos responsables de las desapariciones y de los crimenes de
la dictadura de Pinochet. El mismo artista, denomina este tipo de arte que
el realiza como “Escultura Social”, intentando aportar luz donde ha habido
una gran oscuridad y dolor.

La técnica del sistema de espejos de dos vias, donde una
lamina que es a la vez transparente y refractante crea una sensacion
de mundo infinito en el interior de las cajas con frases 0 imagenes
construidas de tubos de nedn, es también una constante en la obra
de este artista.

Ivan Navarro
Pachamama
2006
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> Isamo Noguchi

Isamo Noguchi nacié en 1904 y murié en 1988 en Los Angeles,
California, Estados Unidos.

Era hijo del famoso poeta japonés Yone Noguchi y de la escritora
norteamericana Leonie Gilmour. Pasé su infancia en Japon, aunque su
padre los abandonara siendo este muy pequeno, y regresd a Estados
Unidos en su adolescencia. Comenzd estudios de medicina en la Uni-
versidad de Columbia, alternandolos con estudios de escultura, diplo-
mandose en La Porte High School de Indiana el ano 1922 y ampliando
sus estudios en la escuela de arte “Leonardo da Vinci” de Nueva York.
Mas tarde se trasladd a Paris para estudiar en la Académie de la Grande
Chaumiére, trabajando en el estudio del gran escultor de origen rumano
y considerado el padre de la escultura moderna, Constantin Brancusi.

Las experiencias y la formacion de Noguchi, fueron muy amplias.
Viajando a muchos paises y nutriéndose de una rica y variada formacion
artistica, sigue fiel de alguna manera a algunos conceptos propios de
una educacion oriental que inspira al artista haciéndolo pensar en sus
creaciones con diversas cualidades propias de sus dos educaciones, la
japonesa y la norteamericana. Son conocidos sus diseNos para espacio
publico, inspirados en los jardines japoneses, pero con aguel compo-
nente de dinamismo y modernidad tan presente en la cultura norteame-
ricana de su momento. Tal es el caso del “Jardin de la Paz” realizado en
la sede de la UNESCO entre los anos 1956-1958, o el “Jardin del Agua”
en el Chase Manhattan Bank Plaza de Nueva York el aho 1964-65.

Aungue Isamo Noguchi esta considerado uno de los mejores
escultores y disefadores de espacio publico del siglo XX, es necesario
mencionar su aportacion al diseno industrial y en particular al disefo de
lamparas. Por ese motivo aparece en éste capitulo y sobretodo porque
esas lamparas, “Akari”, son consideradas esculturas del diseno, las cua-
les fueron concebidas por el artista con el objeto de recrear la calidez de
la luz solar, obteniéndola a través de la luz eléctrica filtrada con papel de
shoji que aporta esa propiedad a la vision de estas obras.

Las lamparas Akari fueron creadas y disefadas el ano 1951. La
idea estuvo inspirada en los antiguos farolillos japoneses hechos con
bambu y papel de shoji, papel este procedente de la morera y que re-
presenta esa tradicion ancestral que el artista tiene tan arraigada en su
espiritu creador. Akari, es una expresion que en japonés quiere decir
“claridad y luz”, incluyendo también la idea de ligereza.

Isamu Noguchi
Lamparas Akari

1961
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> Keith Sonnier
Keith Sonnier nacid en Mamou, Luisiana, Estados Unidos en el afio 1941.

Se formé en la Universidad de Southwestern Louisiana, Lafayette
de Bellas Artes del afo 1959 al 1963 y en el Douglas College, Rutgers
University entre 1965 y 1966.

Sonnier fue un artista del postminimalismp y formé parte del mo-
vimiento artistico “Process Art”, junto con artistas tan destacados como
Bruce Nauman, Robert Morris o Richard Serra, quienes reivindicaban la
importancia del proceso de la creacion por encima del producto final,
hablan de la vida y de aspectos como lo efimero o los materiales pere-
cederos en clara alusion con el proceso vital, el respeto por la naturaleza
o la pureza del trabajo artistico en consonancia con el ser humano vy la
naturaleza.

Sonnier, fue uno de los primeros artistas en utilizar la luz en la
década de los 60, obteniendo mucho éxito y prestigio internacional con
sus obras de luz y la utilizacion del video y el performance.



Intervenciones de arte publico

Las intervenciones artisticas que se contemplan en el espacio
publico, adquieren otras caracteristicas respecto a las que solamente se
pueden contemplar en espacios interiores. En este caso esas interven-
ciones deben de ir disefiadas de manera que cumplan una serie de re-
quisitos relacionados con la adecuacion a la intemperie y por consiguien-
te a las inclemencias del tiempo. Aspectos como la seguridad de las
personas, la relacion con el entorno en el que habita, tanto urbanistico
como arquitectonico, ademas de tener en cuenta la idea de la memoria
historica del lugar y la relacion con el ciudadano que en definitiva sera el
usuario de la misma. La diferencia entre los conceptos publico y privado
hace que el tipo de intervencion artistica cambie sustancialmente, al te-
ner que contemplar todo ese tipo de consideraciones que posiblemente
la escultura privada no necesite realizar.

La cantidad de artistas que trabajan la escultura publica, es muy
amplia, habiendo algunos que lo hacen con un gran éxito. En el periodo
en el que nos movemos, han habido bastantes, aunque también hayan
trabajado esculturas de interior con todo tipo de miradas. En este caso,
hacemos una pequena seleccion de algunos ejemplos tanto en el sen-
tido novedoso como en el de su importancia por haber innovado en su
momento. Hacemos una pequena excepcion al contemplar la “Fuente
magica de Montjuic” de Carles Buigas, realizada en 1929, pero que sig-
nifica un hito nacional en cuanto al tratamiento de la luz en una interven-
cioén de arte publico. Otro elemento importante de este apartado es el
analisis de un grupo artistico como UVA, sin nombres propios detras,
grupos que cada vez mas funcionan con un claro caracter pluridiscipli-
nar, como es el caso también de la alternativa mas contemporanea a las
intervenciones de Carles Buigas, como es el caso de Wet Design.

Uno de los grandes artistas de lo publico que deberia estar en
este apartado pero que veremos en solitario en otro y de manera mas
amplia es Jaume Plensa.

(4) Candela, 2004:

254
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Carles Buigas
Font Magica
1929

> Carles Buigas

Carles Buigas nacio en Barcelona en 1898 y murié en Cerdanyo-
la del Vallés, Barcelona, en 1979.

Arquitecto, ingeniero y luminotécnico, fue un adelantado a su
momento por ser un gran pionero en el tratamiento de fuentes luminosas
y en consecuencia, intervenciones artisticas dinamicas con agua y luz.
Hijo del arquitecto Gaieta Buigas (autor del monumento a Cristdbal Co-
|6n para la primera Exposicion Universal de Barcelona de 1888). Comen-
z6 sus estudios de ingenieria en la Escuela de Ingenieros Industriales de
Barcelona, no terminando sus estudios en aquel momento debido a su
incorporacion al equipo técnico para el proyecto de la Industrias Eléctri-
cas de Cataluna, destinado a realizar la segunda Exposicion Universal de
Barcelona de 1929. Acab6 mas tarde sus estudios en la “Ecole de Génie

Civil de Paris”.

Aunque por fechas, la “Fuente Magica”, no deberia estar con-
templada en esta tesis, se ha considerado que la relevancia de la misma
y la falta de informacién acerca de ella como antecedente de arte de luz
a nivel internacional, bien merecen que se la contemple, perteneciendo
ademas a un autor que produjo muchas obras de agua y luz después de
los anos 50.

Tenemos ocasion de disfrutar de los proyectos de Buigas no so-
lamente a través de la Font Magica. Afortunadamente existen otras fuen-
tes que el mismo realizd en otras ciudades de Espafna y del extranjero,
como son: la fuente de la explanada del Triunfo en Granada en 1960,
Paris en 1937, Vichy en 1938, New York, Lieja, Lille-Roubaix en 1939,
Lisboa en 1940, Tanger en 1951, Ciudad Trujillo en 1955, Puerto Rico,
Bruselas, Caracas, Republica Dominicana en 1956, Ixelles, Cascais en
1958, Casablanca, Dubai en 1967, Hamilton (Bermudas) en 1971 y otras
tantas en Madrid, Valencia, San Sebastian, Ciutadella (Menorca), etc.

Es justamente debido a lo expuesto en las anteriores lineas, por
lo que no acabo de entender las discrepancias acerca de la autoria de la
Font Magica por Carles Buigas, que los arquitectos Ignasi Sola- Morales
y Beth Gali sostienen en sus escritos.



> Pedro Cabrita Reis

Pedro Cabrita Reis nace en Lisboa en 1956. Es uno de los artis-
tas portugueses con mas proyeccion internacional: dibuja, disefia, pinta,
esculpe y construye espacios arquitectonicos que se acercan a la insta-
lacién pero que el autor rechaza como concepto. El dice que las instala-
ciones son meros decorados carentes de alma. Pese a ello, busca aque-
llos espacios que parecen haberse quedado abandonados pero que han
sido habitados recientemente, aquellos lugares donde aun se reconoce
el paso del ser humano. Es un artista que busca una esencia en los es-
pacios, recolecta aquellos sentimientos impregnados en los lugares, en
los objetos que evocan una mirada al pasado, a nuestro propio interior.
Cabrita construye lugares que invitan a una reflexion sobre el mundo y
sobre nosotros mismos y nuestro lugar en él.

Artista interesado por la filosofia, la comunicacion entre el ser
humano vy los lugares, la busqueda de la espiritualidad reflejada en la
luz que ilumina esos sitios que parecen haberse abandonado deprisa,
habiendo dejado la luz encendida. El artista afirma que el arte se cons-
truye a partir de la oscuridad de la propia introspeccion, por eso justifica
sus autorretratos, siempre con los ojos cerrados. Considera y trata la luz
como un material tan pesado y tangible como cualquier otro.

Sus obras figuran entre las colecciones mas importantes del
mundo, como la Tate de Londres, la Fundacao Calouste Gulbenkian de
Lisboa o la de Hanburguer Kunsthalle, entre otras. Ha participado en
bienales como la de Venecia o Sao Paulo.

Es un artista interesado por transmitir la inteligencia a través del
arte, hacer este trascendente y para el ser humano, comenzando des-
de la pintura como elemento de fondo que el artista utiliza para crear el
climax necesario que culmine con la escultura o la puesta en escena de
Sus espacios, vivos y llenos de discursos que pretenden aportar siempre
algo de humanidad.

Pedro Cabrita Reis

The passage
of the hours
2004
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> United Visual Artists (UVA)

United Visual Artists es un curioso grupo de creadores que tra-
baja a caballo entre la instalacion, la arquitectura, la escultura y el perfor-
mance, disefiando sus creaciones con la idea de interactuar con el ser
humano.

Es un grupo que se crea en Inglaterra con una clara especializa-
cion en el tratamiento y manipulacion de la luz, desembocando en ins-
talaciones luminicas y sonoras que crean espectaculos que han viajado
por todo el mundo.

Aunqgue la vocacion del grupo interdisciplinar siempre ha sido la
sostenibilidad en clara alusion e interés por la naturaleza, el espacio ur-
bano ha sido finalmente el medio para desarrollar sus creaciones, que
en un principio tenian un caracter mas efimero y que han derivado en
instalaciones permanentes de arte publico.

Destacamos su instalacion luminica “Maple Leaf Square Canopy” o
la obra “Origin” en Nueva York o la intervencion luminica “Triptych” de Paris.

United Visual Artists
Origin
2011
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> Leo Villareal

Leo Villareal nace en Albuquerque, Nuevo México, Estados Uni-
dos, el ano 1967. Actualmente desarrolla su trabajo en su estudio de
Nueva York.

Villareal se gradud en Abbey School, una escuela privada de en-
senanza en Portsmouth, Rhode Island, en 1986. Obtuvo su licenciatura
en escultura por la Universidad de Yale en 1990 y un titulo de postgrado
de la Universidad de Nueva York Tisch School of the Arts, Programa de
Telecomunicaciones Interactivas (ITP).

Este artista que viene del tratamiento de la realidad virtual, se
posiciona como escultor al descubrir el poder de belleza de la luz de
LED controlada por la informéatica a través de programas que recrean
algoritmos que consiguen obtener una variedad cromatica inimaginable,
aplicacion al arte que queda presente en su obra “Buckyball” realizada el
ano 2012 en el Madison Square Park de Nueva York, en la cual podemos
apreciar la belleza de la luz en consonancia con la tecnologia mas actual.

Villareal tiene instalaciones permanentes en el Museo de Arte
Moderno de Nueva York, la National Gallery of Art de Washington, DC,
el Museo de Arte de Brooklyn, y la Galeria de Arte Albright-Knox en
Buffalo, Nueva York, entre otros, ademas de estar entre importantes
colecciones privadas.

Recientemente, ha inaugurado su obra cumbre “Baylights Pro-
ject”, en el puente de San Francisco, intervencion luminica a base de
pantallas de LEDs suspendidas de los cables verticales del mismo. Se
inauguro el pasado 5 de marzo de 2013 y acabara el ano 2015.

Leo Villarreal
Buckyball
2012




Leo Villareal
The Baylights project
2013
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> Wet Design

Wet Design fue creada por el ingeniero civil Mark Fuller quien tra-
bajé en temas tan apasionantes como el comportamiento del agua libre
de toda turbulencia, que mas tarde en 1976 publicd, siendo objeto de su
investigacion que culmind con su tesis doctoral en disefo por la Univer-
sidad de Stanford. El resultado de dicha investigacion fue la obtencion de
unos arcos formados por moléculas de agua que fluyen a una velocidad
tal, que la sensacion visual obtenida es la de dichos arcos de agua en
estado de inmovilidad.

Mark Fuller sigui6 perfeccionando durante varios anos el fruto de
la anteriormente mencionada investigacion tecnoldgica, siendo uno de
sus mejores clientes la compania Walt Disney, para quien dirigié muchos
proyectos de efectos especiales.

En 1984 con la ayuda de su nueva directora de disefno, Claire
Tuttle y su segundo director, Jim Garland, Mark Fuller funda la empresa
Wet Design, convirtiéndose esta en un perfecto ejemplo de grupo plu-
ridisciplinar, adecuado a la hora de enfrentarse a un proyecto de trata-
miento de arte en espacios publicos. Clair Tuttle con su licenciatura en
diseno y el arquitecto Jim Garland, desarrollan proyectos de alta tecno-
logia utilizando estrategias de disenos urbanos.

En poco tiempo, Wet Design abre delegaciones en Asia para
dar servicio a proyectos en dicho continente, en su mayoria para el
Pacific Rim. El proyecto mas ambicioso disenado por Wet Design fue
el realizado en 1998 y encargado tres anos atras por el Gerente Gene-
ral de Mirage Resorts, Steve Wynn, creador del Hotel Bellagio en Las
Vegas, Nevada. Se trataba de construir una fuente en un espacio de
mas de tres hectareas delante del hotel citado. La fuente supone un
paradigma en cuanto al tratamiento del agua en un espacio publico, la
riqgueza de coreografias, la magnitud de las proporciones de la misma,
la sincronia con diversas partituras musicales, en muchas ocasiones
disefiadas por creativos invitados a realizar dichos trabajos. Hace de
la obra una de las mas espectaculares manifestaciones artisticas con-
cebidas con agua y luz, y por ende, novedosas en lo que respecta al
tratamiento del espacio publico.




Wet Design
Fuente del World
Trade Center de
Barcelona [detalle]
1999
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Barcelona
1999

Fuente del World Trade Center de Barcelona

En el Moll d’Espanya del Puerto de Barcelona se situa el edi-
ficio World Trade Center, construido por la empresa Pei, Cobb, Freed
and Partners, quien encargod a la firma norteamericana Wet Design la
fuente que ahora esta alojada en su gran patio interior. La fuente del
World Trade Center recibe el mismo nombre del edificio que la alberga
y es una de las primeras fuentes cibernéticas instaladas en Barcelona.
Inaugurada con el complejo arquitecténico en 1999, supone un claro
exponente de la utilizacion de nuevas tecnologias al servicio del arte
publico. Como yo mismo apunto en la pagina web ARTPUBLIC de
la coleccion de esculturas publicas del Ayuntamiento de Barcelona
“representa el perfecto equilibrio entre belleza y tecnologia, donde la
vision del juego acuatico se complementa con el sonido, producido
tanto por las boquillas y véalvulas del sistema hidraulico como por la
misma agua al caer al suelo, lo cual provoca una sensacion placen-
tera en el espectador a la vez que ve reclamada su atencion por dife-
rentes cambios en el registro sonoro”.

La fuente tiene una distribucion en forma de cruz, dispone de dos
filas de diez orificios por brazo alineados en el suelo. Los orificios alber-
gan unas boquillas que ofrecen una coreografia de agua iluminada, cam-
biante en funcion del juego de agua programado que va de un murmullo
a un estallido de chorros ascendentes, siempre verticales. La variacion
de movimientos es tan amplia y sorprendente que supone un magnifico
espectaculo visual a la vez que acustico.

El cambio vertiginoso de los registros acusticos de la caida del
agua en paralelo a los espacios de espera con leves murmullos que final-
mente desembocan en sorprendentes movimientos armonizados, cau-
san en el espectador una continua atencion. La fuente del World Trade
Center es en si misma una obra que se interrelaciona con el usuario del
espacio, el ciudadano barcelonés, cumpliendo asi con una de las premi-
sas de lo que hoy entendemos por arte publico contemporaneo.

Paraddjicamente, cuando la fuente esta inactiva no es posible
apreciar que alli hay una fuente, pues solamente vemos un pavimento, asi
el espacio vuelve a emerger como un mero lugar de transito peatonal.

Merece la pena hablar de la firma que ha construido y disefiado la
citada fuente puesto que supone un renovado concepto del tratamiento
del arte publico en la escena Barcelonesa. Wet Design, en la actualidad,
es la empresa pionera y de mas éxito en cuanto a lo que es el diseno de
agua y luz dentro de la escenografia publica internacional, tema impor-
tante en el desarrollo de esta investigacion.




Otras fuentes

Las seis fuentes de la Expo de Lisboa, situadas a lo largo del bulevar del
recinto expositivo. Disefadas en forma de conos que estan recubiertos
de ceramica de diferentes colores, de los cuales surgen estallidos de
agua que suben verticalmente causando el efecto deseado en el espec-
tador. El hecho de utilizar ceramica, denota en este proyecto, una cierta
implicacion de la compania con la idiosincrasia del lugar.

La fuente Seattle Center en Washington, de mas de cincuenta
metros de largo o las del Crown Casino de Melbourne, Victoria en Aus-
tralia, son otro ejemplo de grandes coreografias de agua y color, esta
ultima combina grandes llamaradas de fuego proyectadas por grandes
columnas de acero inoxidable con agua en reposo que refleja la luz del
mismo. También la Mirage Volcano de Las Vegas con el espectaculo de
fuego volcanico y agua es otro proyecto de grandes proporciones y de
encargo concreto, captar la atencién mediante el espectaculo.

Muy distintos son proyectos como McCormick Convention Cen-
ter en Chicago, lllinois, Millenia Walk en Singapur o California Plaza en
Los Angeles, California, pues ofrecen una integracion entre la interven-
cion de agua y luz con el espacio arquitectonico que las alberga.

Los disefios de Wet Design en que posiblemente se ha tenido
en cuenta de una manera mas humana y proxima la interaccion del ciu-
dadano con la obra de arte son en mi opinidn el Anggana Danamon en
Yakarta, Indonesia y el Universal Citywalk en California, sobretodo este
ultimo puesto que permite jugar de una manera ludica a los ninos con los
chorros de agua que emergen de los surtidores dispuestos en el suelo
de la plaza.

Otras intervenciones como la fuente de Los Angeles Music Cen-
ter, que fue encargada para dar una imagen de modernidad al auditorio
en cuestion. Dispuesta en forma de cruz también, tiene una cierta simi-
litud con la del World Trade Center de Barcelona, lo cual hace pensar
en una cierta carencia de contenido simbdlico en lo que se refiere a la
memoria del lugar. En cierta manera, se podria decir que una compania
que trabaja encargos en todas partes del mundo descuida y relega
el contenido ideoldgico de la obra, que es el encargado de dotar de
memoria social a una intervencion artistica que se inscribe en el ambito
publico. En mi opinién, y a pesar de reconocer a Wet Design como la
mejor firma en el disefio de intervenciones con agua y luz en espacios
publicos, genera proyectos espectaculares para ser adecuados casi
exclusivamente a usuarios de “parques tematicos”, reafirmando asi la
ostentacion de espacios arquitectonicos o para conmemorar grandes
acontecimientos. En gran medida Wet Design se aleja de la obra ma-
durada desde la critica a los modelos urbanos actuales y reniega de
generar propuestas contextualizadas dentro de la idiosincrasia de un
determinado territorio. Posiblemente el efecto de la globalizacion y el
caracter capitalista cada vez mas pujante en nuestra sociedad, hace
que los conceptos de disefo proyectuales de Wet Design recojan un
tratamiento unificador para los diferentes enclaves en los cuales ins-
criben sus fuentes, seguramente la ejecucion de sus obras crea una
identidad alienada alejada de la memoria social y cultural del entorno
urbano que los alberga.
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Intervenciones donde la luz es accesoria
al discurso escultérico y poético.

Existen muchos artistas que trabajan con luz pero que en su discur-
so plastico y poético el hecho de trabajar con luz supone un referente acce-
sorio, por diferentes circunstancias, ya sean de tipo conceptual o técnico.

Es evidente que la luz no representa ser el eje principal de la obra
de algunos de estos artistas aunque habitualmente utilicen ese recurso
luminico para expresar mensajes y discursos en su trabajo. Este es el
caso de los artistas cinéticos, tanto los histéricos de los anos 50 y 60,
como son el israeli Yacov Agam, la argentina Martha Boto, el brasilefio
Abraham Palatnik, el venezolano Jesus Rafael Soto, el aleman fundador
del grupo ZERO, Heinz Mack, como el norteamericano Jon Kessler, uno
de los mas emergentes que mas que cinéticos, resulta ser juguetero y
musico. También estarian algunos artistas de otras tendencias histéricas
que por su deriva artistica, se ajustarian a este grupo, como el povera
Pier Paolo Calzolari o el artista suizo relacionado con el grupo FLUXUS,
John M. Armleder. Otros casos curiosos también son el disehador de
mobiliario japonés, Takeshi Miyakawa y sus bombas falsas, que coloca
en farolas de la ciudad de Nueva York, motivo por el cual fue detenido
hasta comprobar que se trataba de una intervencion artistica. La artista
pakistani de padre canadiense y madre austriaca, Ceal Floyer, represen-
ta un caso de este grupo, dentro de lo que se llamaria arte emergente,
todavia no definida.

Nos hemos quedado con un pequefo grupo de esos artistas
para explicar un poco sus diferentes miradas artisticas dentro del me-
dio expresivo luminico y de ese modo, poder entender cada una de sus
visiones.
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David Hall
101 TV Sets
1972-1975

> David Hall

David Hall es un artista que nacioé en Inglaterra en 1937. Realizd
estudios de arquitectura, arte y disefo en Leicester College of Art desde
1954 hasta 1960 y mas tarde estudio escultura en el Royal College of Art
desde 1960 a 1964. Fue galardonado con el primer premio de escultura
en la Bienal de Paris de 1965 y participd en la primera gran exposicion
de arte minimalista en New York el ano 1966. Mas tarde se dedicaria a la
fotografia, el video vy el cine.

En 1976 fue coorganizador de la primera exposicion de videoins-
talaciones en la Tate Gallery de Londres y también fue miembro fundador
de la organizacion de los artistas London Video Arts (ahora parte de LUX).

Fue honrado con el nombramiento de Profesor Honorario de la
Universidad de Dundee en 2003. Ha impartido docencia en el Royal Co-
llege of Art, San Francisco Art Institute, Nova Scotia College of Art, la
escuela de San Martin de Arte de Chelsea College of Art entre otras. Ha
realizado trabajos para su difusion publica como por ejemplo para: la
BBC TV, Canal 4 TV, TV escocesa, Canal + y TV MTV.

El afo 1971 y sin previo aviso, provoca diez interrupciones en la
emision de la television escocesa, sin permiso alguno, a modo de inter-
vencion artistica. Después se distribuyeron siete de estas interrupciones
en video como obras artisticas “7 Piezas de TV”. Esta intervencion, que
David Hall realiz6 aleatoriamente, ha sido reconocida como la primera
accion de videoarte en el panorama artistico britanico y ha sido desde
entonces muy valorada por la critica internacional.

Hall es estonces reconocido como el padre del videoarte britani-
co Yy tiene obras en las mejores colecciones publicas y privadas de todo
el mundo. Es evidente que la luz no es precisamente el principal referente
de su obra, pero forma parte de un discurso artistico que busca otros
conductos para comunicar historias y experiencias artisticas con el es-
pectador.
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> Rebeca Horn

Esta artista alemana, naci® en Michelstadt en 1944. Ella co-
menta las vicisitudes que de nifla tuvo que padecer siempre en inter-
nados y como su institutriz rumana la introdujo al dibujo, convirtién-
dose este en un lenguaje habitual para la artista. Mas tarde estudio
en la Academia de Bellas Artes de Hamburgo, a pesar del deseo de
sus padres de que estudiara Econdmicas. Siendo muy joven, contrajo
una enfermedad derivada de trabajar esculturas con fibra de vidrio sin
usar mascarilla debido al desconocimiento de su peligrosidad. Este
hecho obligd a la artista a trabajar con materiales blandos, convirtién-
dose en un referente muy importante de su obra las extensiones que
fabricaba para ponerlas sobre su propio cuerpo. Algunas de estas
piezas son sus famosos “Guantes de dedos” de 1972, o “Dedos de
pluma”, también de 1972.

Artista de performances y de acciones e instalaciones en gene-
ral, se podria considerar también artista de género, aunque mas bien
corresponderia asociarla a esta categoria en las obras que realiza como
adaptaciones al cuerpo y continuaciones de este.

Trabaja la luz de una manera que parece mas proxima a una
poética intimista, mientras que su obra de materiales blandos se po-
dria decir que es justo al contrario, son como unas piezas para cComu-
nicar e interactuar.

Rebecca Horn
La luz prisionera
en el vientre de la
ballena

2004
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La escultura de Rebecca Horn “estel ferit” inaugurada en julio
de 1992 vy que se encuentra situada en el Paseo Maritimo de la Barce-
loneta no responde a las nuevas tipologias de arte publico basado en el
tratamiento genérico de la luz. Pero el mensaje no explicito e inscrito por
la artista en el frente maritimo de Barcelona es metafora de luz, foco que
alumbra una memoria histdrica que va desapareciendo.

La pieza se erige como una columna formada por la superposi-
cion de cuatro cubos desplazados y desordenados que rinden un ho-
menaje con su verticalidad a todo el pasado y personalidad histérica del
barrio de la Barceloneta. Las caras de los cubos que miran al mar y en
su parte posterior a la Barceloneta estan recubiertas por vidrio y cuando
llega la noche su interior se ilumina como un punto de luz e identidad del
lugar en el cual se emplaza la obra.

Esta especie de faro tembloroso, inseguro en su apariencia e
inestable en su composicion rinde tributo y ejemplariza el fuerte vinculo
de la ciudad de Barcelona con el mar Mediterraneo que bana su costa.

Los materiales de la escultura son el hierro, vidrio y luz sobre una
base de hormigdn armado que fue construida después ya que en sus ini-
cios la obra convivia con los bares y chiringuitos instalados en la misma
arena de la playa. Cuando dichos establecimientos fueron derribados y
el nivel de la arena de la playa fue nivelado la escultura se emplazd en
solitario sobre la mencionada base de hormigon.

“Lestel ferit” se vislumbra aislado e inserido en la superficie de la
arena de la playa de la Barceloneta, su silueta es un elemento que rompe
y a la vez enriquece el horizonte del mar.

En el proyecto inicial de la obra existia una cinta en la que se
recitaban los nombres de los antiguos chiringuitos de la playa. En su
vida diurna la pieza queda desprovista del espiritu luminico que la hace
portadora de mensajes en la franja horaria nocturna. Su luz parpadeante
es un recordatorio ausente de los habitantes primigenios del entorno de
la Barceloneta.

Rebecca Horn
L’Estel Ferit
1992






Julio Le Parc

Continuel Lumiere
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1966

> Julio Le Parc

Julio Le Parc nacié en Mendoza, Argentina en 1928. Comienza
sus estudios de arte en la Escuela Nacional de Bellas Artes Prilidiano
Pueyrredon en 1943, pero abandond los mismos al siguiente ano. Final-
mente continla sus estudios en 1955.

En 1958 recibe una beca del gobierno francés para viajar a Paris
y realizar alli su trabajo. En 1960 funda en Paris el GRAV (Groupe de Re-
cherche d’Art Visuel -Grupo de Investigacion de Arte Visual-) con otros
artistas. Es considerado un artista emergente y forma parte del grupo
denominado “Nueva Tendencia”, con un gran reconocimiento en el pa-
norama artistico del momento. Primer premio de la Bienal de Venecia
en 1966, realizando su primera exposicion en Nueva York en la galeria
“Sage de Howard”; en 1967 expuso una de sus principales obras (Des-
plazamientos) en el “Instituto Di Tella” de la ciudad de Buenos Aires. Par-
ticipd también en la exposicion Luz y Movimiento realizada por el Museo
de Arte Moderno de Paris.

Fue expulsado de Francia por su participacion activa en las ma-
nifestaciones de mayo del 68. Mas tarde obtiene el permiso para volver
ante la presion de la opinion publica y del colectivo de intelectuales que
residian en Paris.

Le Parc ha sido siempre un investigador infatigable, considerado
uno de los mas importantes artistas del op-art y del arte cinético, inclu-
sive del arte conceptual. Sus obras son instalaciones llenas de todo tipo
de artilugios mecanicos y de diferentes materiales que ayudados por
fluidos y efectos luminicos, adquieren una vida propia dentro de una di-
namica siempre innovadora que ha roto esquemas para transcender en
el mundo contemporaneo del arte.

La luz, es evidente que ha sido uno mas de los materiales em-
pleados por Le Parc, pero no el Unico en este caso.




Julio Le Parc
Exposicion monogra-
fica en el Palais de
Tokyo de Paris

2013



> Maurizio Mochetti

Maurizio Mochetti nacié en Roma en 1940, donde vive y trabaja
actualmente.

Comienza a elaborar sus intervenciones con luz desde el afo
1964, obteniendo su primera exposicion en Roma el afio 1968. En 1970
participd en su primera Bienal de Venecia, en 1976 en la Bienal de Syd-
ney y en 1991 en la Bienal Internacional de Nagoya en Japon.

Mochetti Participd en 1993 en la exposicion “Tres generaciones
artisticas en ltalia Contemporanea” en el Museo de Arte de Tel Aviv. Méas
tarde, en 1998 fue escogido como representante de Italia en la XXIV Bie-
nal de S&o Paulo, Brasil.

Maurizio Mochetti, siempre ha sostenido que la luz en su obra es
simplemente un material mas, lejos de lecturas misticas, priorizando por
la escenificacion de la obra y la emocion que esta transmite por si mis-
ma, adentrandonos en un universo propio de mensajes y provocaciones.

Actualmente es uno de los artistas italianos mas valorados por su
calidad plastica y capacidad de aportar nuevas miradas al arte contem-
poraneo. Vale la pena mencionar su aportacion en la inauguracion del
MAXXI Roma (Museo nazionale delle arti del XXI secolo) en 2010.

Maurizio Mochetti
Curva di Siventa
1988
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Maurizio Mochetti
Rette di luce nell’
iperspazio curvilineo
2{ K]



> Bernardi Roig
Bernardi Roig es un joven artista nacido en Palma de Mallorca en 1965.

Representa uno de los artistas espanoles de mas representacion
internacional en el panorama artistico mundial. Es uno de esos artistas
que no se conforman con expresar su arte a través de un solo medio.
Utiliza la escultura, el dibujo, el video o la cinematografia para explicar
sus ideas en unas intervenciones cargadas de dramatismo y humanidad,
en un juego de historias donde la escenificacion es fundamental. Ayuda-
do por la luz, busca representar sentimientos y episodios de vidas narra-
das desde una mirada muy cinematografica, mirada que se inspira en los
grandes cineastas, sobretodo europeos como Bergman o Godard.

Roig es uno de esos artistas que intenta alejarse de las ten-
dencias como modas, intentando encontrar su espacio propio en una
narrativa propia e intimista que nos sorprende por su gran sensibilidad
acompanada de un tratamiento plastico expresivo y a la vez lleno de
virtuosismo que se nutre de toda forma de expresion técnica en un
presente disciplinar hibrido que aporta a su obra un toque tragico que
implica un posicionamiento critico ante una sociedad falta de humani-
dad en ocasiones.

Bernardi Roig

The room of non
transferable desires
2010
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> Bill Viola

Sus trabajos ofrecen un auténtico frenesi de color, pero los efectos nunca
son pura sensacion, sino que se encuentran al servicio de una composicion
coreografica.

Bill Viola nace en Nueva York en 1951. Cursa estudios en la
Universidad de Siracusa, siendo esta una de las universidades pione-
ras en su momento por la utilizacion de nuevos medios de expresion.
Artista vocacional desde nifio, busca su camino en un panorama que
no le acaba de agradar en los afios 70. Finalmente opta por hacerse
un hueco como video artista, influenciado por artistas como Nam June
Paik, Joseph Beuys o Bruce Nauman entre otros.

Bill Viola es un artista motivado profundamente por los aspectos
espirituales, interesado por la filosofia Zen, el pensamiento budista y la
espiritualidad cristiana de personajes clasicos como Santa Teresa de Je-
sUs y San Juan de la Cruz. Esa espiritualidad la proyecta en su trabajo y
le interesan temas como la vida, el nacimiento y la muerte.

Para mi, el paso de las ideas sobre perfeccion social a la idea de auto
perfeccion constituyo un momento muy decisivo. Adopte esta idea, integrandola
con la performance y el body art y partir de entonces he trabajado con ella.

(5) Blasé, 1999: XX

(6) Viola, 2004: 13

Bill Viola
The Sleepers
1994
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Bill Viola
Three Women
2008



Objetualizacion de la luz

Pocos son los artistas que trabajan la luz hasta el punto de con-
seguir efectos tales como la objetualizacion o dicho de otra manera, que
el efecto Optico producido por la luz sea tal que el resultado pueda pare-
ce solido de alguna manera. La forma en la que trabajan los artistas que
aparecen en este apartado puede muy bien argumentar esa particular
cualidad del tratamiento de la luz en intervenciones de arte.

Evidentemente no nos estamos refiriendo a objetualizar partien-
do de un artefacto construido de luminarias o de tubos de neén o de luz
de vapor de mercurio. Se trata de objetualizar la luz en si misma o como
minimo, producir esa sensacion, haciendo un tratamiento de la misma en
el espacio tridimensional.

Realmente, en este subcapitulo estan casi todos los artistas que
consiguen ese efecto de solidificacion de la luz, siendo muy pocos los
que alcanzan esa sensacion.

(7) Klee, 1968: 229
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Paul Friedlander
Experimental Hand
Held Light Sculpture
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2004

> Paul Friedlander

Paul Friedlander nacio en el Reino Unido en 1951. Estudio en la
Universidad de Sussex obteniendo el titulo de fisica y matematicas.

Crecio en la ciudad britanica de Cambridge fascinado por la cos-
mologia, la relatividad y los agujeros negros, Friedlander sofiaba de nino
con construir un cohete para viajar a través del cosmos. Su interés por
la astronomia y la ciencia le hicieron estudiar dentro de esas disciplinas
cientificas, pero mas tarde descubrié en su interior otra fascinacion,: la
creacion artistica. Aplicando sus conocimientos y su pasion por lo cien-
tifico a su reciente implicacion por el arte, acabaria convirtiéndose en un
artista escultor cinético.

En 1995 recibe de la feria de arte japonesa sobre alta tecnologia,
el premio ARTEC de gran prestigio internacional. En 1998 se le otorga
el USHIO América Award for Innovation. El mismo afo gana también el
LIGHTFORMS’98 en la ciudad de Nueva York.

Los anos 2003, 2004 obtiene el Premio de la Organizacion de
Arte Cinético. Sus trabajos se han expuesto y estan en tres de las mejo-
res colecciones de arte de todo el mundo.

Sus esculturas hibridas, a caballo entre la tecnologia digital y la
fisica, son el resultado de sus primeras experimentaciones aplicadas al
diseno de grandes espectaculos dirigidos a conciertos musicales, donde
Fredlander era el artifice de la magia luminica que envolvia esos eventos.

Realmente, Paul Friedlander, deberia figurar en el apartado que
habla de los artistas cientificos con aplicacion a las nuevas tecnologias,
pero el caracter que poseen sus esculturas de luz, adquiriendo una cor-
poreidad fascinante, hace que finalmente esté entre los escultores de luz
que trabajan la objetualizacion de la misma.




Paul Friedlander
Machines&Souls

2008



Dan Graham
Crazy Spheroid -
Two entrances
2005



> Dan Graham

Dan Graham naci6 en Urbana, lllinois el ano 1942. Cuando tiene
3 anos, su familia se traslada a Winfield Park, Nueva Jersey, y luego con
catorce anos a Westfield, Nueva Jersey. Sin ninguna educacion formal
después de la escuela secundaria se interesa por la lectura y las artes,
convirtiéndose en un artista autodidacta.

Con solo 22 anos funda la John Daniels Gallery de Nueva York
en 1964, donde trabaja un ano desarrollando también sus propias obras
conceptuales. En esta galeria trabaja con el grupo de artistas minimalis-
tas, exhibiéndose por primera vez algunas obras de Sol LeWitt, ademas
de Donald Judd, Robert Smithson, Dan Flavin y Carl André.

Después de 1965, emprende una fructifera carrera como artista
conceptual multidisciplinar, tocando la fotografia, el video, el performan-
ce y sobretodo sus instalaciones con pantallas de espejos de doble via
que crean un mundo de reflejos que capturan la luz y las imagenes cir-
cundantes multiplicando su vision y materializando ese efecto luminico.

Graham es también un reconocido, curador, critico y tedrico que,
ademas de escribir critica, también ha publicado numerosos articulos
con caracter reflexivo sobre arte contemporaneo.

Dan Graham
Triangular Pavilion
with Circular Cut-Out
Variation H

1989
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Ann Veronica Jansen
Rose
2007
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> Ann Veronica Jansen

Nacié en 1956 en Folkestone, Reino Unido, pero se desarrolla y
vive en Bruseles, con lo cual esta considerada una artista plastica belga.

Artista que trabaja la percepcion sensorial y visual a través de la
luz, creando atmadsferas luminicas, en ocasiones ayudada de niebla artifi-
cial que hace perder al espectador el sentido del espacio, sugiriéndole un
replanteamiento de este a través de sus obras. Ese podria ser el caso de
obras como la planteada para la bienal de Lyon de 2006, pequefio espacio
donde se podia sentir la sensacion de pérdida de la percepcion espacial.

Las estrellas son otro de los referentes formales de esta artista,
planteando todo tipo de ellas con diferentes formaciones y de numero
de puntas, ademas de variar el tono de luz con el que las plantea, sien-
do siempre fijo en cada caso. La corporeidad que alcanzan a proyectar
esas estrellas, resulta sugerente y en buena parte es debido al punto de
proyeccion de los diversos focos que siempre es un punto en el espacio,
haciendo de la pieza un conjunto de convergencias de luces que se unen
en un punto espacial para definir un volumen luminico.




> Makoto Tojiki

Makoto Tojiki, nace en Miyazaki, Japén en 1975. En 1998 se gra-
dua en la Universidad de Kinki Kyushu en ingenieria de diseno industrial.
Trabaja como disefiador industrial hasta el afno 2003 que abandona el
diseno para dedicarse a su carrera artistica plenamente. Actualmente ha
expuesto sus obras en Asia, Europa y Estados Unidos.

A base de pequenas luces de tecnologia LED, Tojiki, plantea todo
tipo de figuras y de situaciones en el espacio tridimensional, figuras que
adquieren en si mismas una corporeidad magica que supone un espec-
taculo para la percepcion.

Makoto Tojiki
The Blue Bird
2012
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Makoto Tojiki

Hope & Dream

2004



> James Turrell

Artista californiano nacido en Pasadena, Estados Unidos el ano
1943. Sus padres eran cuaqueros y fueron personas muy formadas, el
padre ingeniero aeronautico y la madre médico. James Turrell estudio
psicologia de la percepcion, obteniendo su licenciatura en el Pomona
College el ano 1965, donde también estudid geologia, matematicas y
astronomia, ademas de familiarizarse con el “Efecto Ganzfeld”, método
empleado en parapsicologia para estudiar la percepcion extrasensorial
a partir del aislamiento sensorial. Este método fue creado por Wolfang
Metzger para estudiar las teorias gestalticas en los anos 30.

James Turrell, considerado el artista de la luz mas relevante, es
un investigador incansable de la misma, adentrandose en los multiples
tratamientos que esta puede ofrecer al arte contemporaneo. Mas ade-
lante veremos en otros apartados, otras formas de hacer de este artista
pues es el Unico que aparece en varios subcapitulos de esta investiga-
cion, debido justamente a esa capacidad de tratar la luz que ofrece este
creador de arte a partir de la luz en todas sus posibilidades.

Podriamos decir que este apartado es justamente el inicio del
trabajo de Turrell, el tratamiento del espacio con luz, de manera que
sSe generan cuerpos aparentemente soélidos, escapando a veces a la
percepcion del espectador. Su serie de “Corner Projection”, explica
perfectamente la capacidad del autor para materializar la luz, como el
afirma a menudo refiriéndose a esta como a un material mas para mo-
delar sus esculturas.

James Turrell

Corner Projection.

Acro-Red
1968
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James Turrell
Corner Projection.
Afrum

1966



La luz como elemento espacial y ambiental

Uno de los tratamientos muy utilizado por distintos artistas de la
luz que pretenden escenificar la misma en el campo tridimensional, es la
elaboracion de espacios ambientales que puedan envolver al espectador
en su efecto magico, de manera que este interactia con la intervencion
luminica en toda su dimension, sugerente y atmosférica. Espacios que
se ven intervenidos o invadidos por unos efectos luminicos que provo-
can estados sensoriales distintos al que se podria experimentar en esos
espacios en su estado primigenio.

Algunos de esos artistas, nos ofrecen distintas miradas en sus tratamien-
tos que imprimen su especial caracter a dicho tratamiento, ofreciendo
en muchos casos unos verdaderos espectaculos para los sentidos o in-
cluso la posibilidad de ser imbuido por la luz en un ejercicio de auténtica
introspeccion sensorial.

(8) Turrell cit. Weibel,

2006: 222
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(9) Dziewior, 1999

Olafur Eliasson
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Your Rainbow
Panorama
2007

> Olafur Eliasson

Eliasson no se limita a fendmenos oOpticos. En su instalacion “The
Curious Garden” (Kunsthalle de Basilea, 1997) bafia una gran sala vacia en una
luz amarilla. De este modo no se pueden percibir otros colores, por su diferente
longitud de onda especifica.

Olafour Eliasson nacié en Copenhague en 1967 aunque sus pa-
dres son islandeses. Realizd sus estudios en la Real Academia de las
Artes de Copenhague. Eliasson es un artista que vive y trabaja en Berlin.

Utiliza elementos efimeros, como la luz o el vapor, el hielo, el ca-
lor, la humedad. Utiliza estos materiales para crear atmosferas en sitios
concretos, explorando de esta manera el espacio entre la naturaleza y la
tecnologia. Manipula los materiales con fines estéticos que se refieren a
lugares donde experimentar sensaciones que estan entre o sensitivo y
lo emocional.

En su instalacion “The Weather Project”, realizada el ano 2003 en
la Tate Modern de Londres, Eliasson utiliza la gran sala de turbinas cuyo
espacio es amplio ademas en altura y a través de humidificadores ob-
tiene una niebla muy tenue, consiguiendo una atmasfera célida y envol-
vente donde representa el sol y el cielo, el sol es un disco semicircular de
lamparas mono-frecuencia que emiten una luz muy amarilla; al instalar
en todo el techo un gran espejo, el disco en forma de semicirculo se ve
como un circulo completo vy el espectador puede ver reflejado en el cielo,
las pequenas sombras de aquellos que estan en la sala obteniéndose asi
una escena magica y atmosférica.

No es de extranar que Eliasson sea considerado uno de los ar-
tistas mas prometedores de este principio de siglo, galardonado el ano
2007 con el premio Joan Mird, otorgado por la Fundacié Mird de Barce-
lona, también patrocinado por la Caixa de Girona.




Olafur Eliasson
The Weather Project
2003



Robert Irwin

Light + Shadow +

Reflection + Color
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2011

> Robert Irwin

Robert Irwin nacié en Long Beach, California en 1928. Estudio
en el Otis Art Institute de Los Angeles 1948-1950, Jepson Art Institute
en 1951, y el Instituto de Arte Chouinard en Los Angeles desde 1952
hasta 1954. Paso los siguientes dos anos viviendo en Europa y el Norte
de Africa. Entre los afios 1957-1958, fue profesor en el Instituto de Arte
Chouinard.

Irwin se inicia como pintor en 1959, realizando un fructifero traba-
jo de investigacion que compagina con unos escritos reflexivos dirigidos
a la importancia de la percepcion visual y el arte. En 1962 comenzo su
trabajo docente en la Universidad de California en Los Angeles. En aquel
tiempo expone en la Galerfa Ferus de Los Angeles y hace una exhibicion
también en el Museo de Arte de Pasadena, con gran importancia para
su trayectoria artistica. En 1968 entra como profesor en la Universidad
de California de Irvine y en 1972 comienza una serie de obras volumé-
tricas. Es en 1970 cuando Irwin se dedica plenamente a sus trabajos
de luz cuando, influido por las pinturas de John MclLaughlin, abandona
su trabajo pictérico de estudio para crear instalaciones tridimensionales
luminicas.

Es uno de los artistas norteamericanos de mas prestigio y reco-
nocimiento, influyendo sobre artistas de gran fama como James Turrell,
Larry Bell o Ed Ruscha. Gran tedrico y pensador, tiene varias publicacio-
nes sobre arte y sus obras nunca han estado encasilladas en ninguna
tendencia, teniendo un sello propio. Con su obra ha conseguido crear
espacios distintos a la percepcion visual, obteniendo siempre un misterio
en sus instalaciones de tubos de fluorescentes de colores vibrantes.

Robert Irwin es miembro de la Academia de las Artes y las Letras
desde 2007 y de la Fundacion John Simon Guggenheim desde 1976,
tiene la medalla de la Fundacion Thomas Jefferson en arquitectura y es
un veterano artista y humanista que a sus 85 anos aun tiene muchas
cosas que decir.




> Claude Lévéque

Claude Lévéque nace en Nevers (Nievre) en 1953. Lévéque es un
artista de gran reconocimiento internacional y uno de los mas influyentes
en el panorama artistico francés.

Claude Lévéque trabaja con objetos cotidianos buscando un
reflejo de la sociedad en la que estamos viviendo. Con estos objetos
situados en espacios modificados por el artista para crear situaciones,
busca establecer parametros de critica respecto a la sociedad en cuanto
a sus defectos y vicios. Aspectos como la corrupcion de los politicos y
la manipulacion de los medios de comunicacion, son referentes que uti-
liza para crear sus ambientaciones que buscan involucrar al espectador
como un actor dentro de la intervencion. Sus instalaciones luminicas,
a veces calificadas como crudas 0 negativas, buscan realmente a tra-
vés de esos conceptos como la injusticia o la violencia, darle la vuelta
al discurso embelleciendo con sus atmaosferas luminicas que envuelven
al espectador invitandolo a reflexionar sobre el discurso de la sociedad
actual en situaciones distintas en la percepcion visual y sensitiva.

Lévéque, proximo al movimiento “Punk”, ha ejercido siempre un
papel critico respecto a los valores humanos, negando la idea del orden
establecido. Elegido para representar a Francia en la Bienal de Venecia
del ano 2009, fue nombrado Caballero de la Legion de Honor el 14 de
julio del ano 2011, rechazando dicha distincion.

Claude Lévéque

Revez!
2008
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> James Turrell

De James Turrell, casi podriamos decir que su mejor capacidad
en el tratamiento de la luz en el espacio tridimensional, es precisamente
la ambientacion de los espacios, convirtiéndolos en lugares atmosféricos
que envuelven al espectador transportandolo a un estado de meditacion
interior. Uno de esos ejemplos es su proyecto para las Olimpiadas de
Barcelona de 1992, “Deuce coop o compartiment igualat”.

“Deuce coop o “compartiment igualat”.

En una antigua caserna militar en desuso e inscrita dentro del conven-
to gdtico de Sant Agusti en la calle Comerg de Barcelona nos encontramos
una escultura luminica de James Turrell. “Deuce coop” o “compartiment igua-
lat” fue construida en 1992 y ampliada en 1998 por un asistente del artista.

El misticismo de la luz aparece en esta obra bajo la proyeccion
de neones azules, rojos y amarillos que nacen en el interior de unos pla-
fones de yeso, pintados en blanco y de apdsitos de acero corten y laton.
Dichas proyecciones luminicas perfilan cromaticamente 3 puertas y los
pasillos de acceso al rehabilitado convento.

James Turrell que se define como escultor de la luz se propone
estimular la conciencia perceptiva del espectador y entablar una dialécti-
ca arquitectonica a través de la creacion de una luz casi corpdrea, que se
solidifica bajo un espectro croméatico armoénico. La escultura se convierte
en ambiente, el espectador habita dicho ambiente, lo incorpora a su ex-
periencia y recapacita sobre su conciencia espacio temporal.

En “Deuce coop” la arquitectura preexistente se desvirtia y poe-
tiza, se recorta y a la vez mixtura las proyecciones de luz. El espacio pu-
blico se vuelve extremadamente sensorial y aunque no se llegan a perder
las referencias fisicas y espaciales, como en otras piezas del autor, el
escenario queda transmutado.

Turrell en “Deuce Coop” asimila la definicion de interior arquitec-
ténico, es un espacio cerrado al exterior, una entrada y un pasillo en el
que el individuo transita pero no habita pero el artista mediante el juego
de la luz rompe estas fronteras fisicas y desvirtia sus limites.



James Turrell
Deuce Coop
1992-1996



Roden Crater,
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Me parece importante describir la contaminacion entre arqui-
tectura, arte y paisaje que se produce en uno de los Ultimos proyectos
que esta llevando a cabo Turrell en Arizona. “Roden Crater” es un cra-
ter inactivo de unos 300 metros de altura situado en el centro de una
llanura desértica. La parte interna del crater queda protegida de la vision
del paisaje circundante debido a sus altos margenes: solo mantiene con-
tacto con la esfera celeste y pueden percibirse las diferentes variaciones
de la luz durante el dia y la noche. Turrell quiere intervenir en él mediante
la construccion de un pasaje en su interior. El tUnel del volcan nacera del
centro de la base del mismo, creando asi una especie de habitacion o
pequeno observatorio natural del cielo. La luz sera de nuevo el material
intangible, el elemento etéreo con el que dialogar.

En las obras de Turrell el efecto ornamentalista de la escultura des-
aparece, la inmaterialidad de sus proyectos no define una obra perdurable,
son piezas que no tienen un tiempo definido ni perpetdan una impronta his-
torica, invitan a la percepcion sensorial como formula de autoconocimiento.




La luz como proyeccion

Muchos de los artistas que utilizan la luz como medio expresi-
vo en el espacio tridimensional, emplean la proyeccion como manera
de transmitir imagenes, distorsionando en algunos casos la realidad
para crear mundos fantasticos que recuerdan las sombras chinescas,
como es el caso del artista azerbaiyano Rashad Alakbarov, el francés
Christian Boltanski, o el famoso matrimonio britanico Tim Noble & Sue
Webster. Otros artistas, como es el caso del francés Michel Verjux,
crean sus composiciones ambientales con proyecciones que interac-
tban con la arquitectura, haciendo de los espacios lugares reinven-
tados a través de intervenciones luminicas que aportan misterio y
personalidad a los mismos.

Algunas de las miradas artisticas que veremos en este subcapi-
tulo juegan con la magia de la sombray con el efecto de estas producen
para enganar al ojo humano. Otros artistas aportan vida a objetos inertes
a través de las proyecciones o cambian el rol de un lugar para convertirlo
temporalmente en objeto de reivindicacion de una causa social.

(10) Elger, 2006: 490
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Holy Spirit
Come Home
1997

> Fred Eerdekens

Fred Eerdekens nace en 1951 en Hasselt, Bélgica. Es un artista
reconocido internacionalmente por sus esculturas e instalaciones donde
se combina el lenguaje y la escultura. Es un artista destacado por la uti-
lizacion de la luz y las sombras.

Partiendo de la luz proyectada contra la pared, Fred Eerdekens
crea esculturas hechas de alambre, velas o cemento, que, al proyectar-
las escriben hermosas palabras y frases con contenido. Para el artista,
el objetivo de su obra es usar las palabras como una existencia real.
Por otro lado, las sombras mantienen su memoria como si estuviesen
presentes. Su idea surgié mientras estudiaba arte, cuando después de
dibujar las mismas formas repetidas, busco otros medios para represen-
tar y componer la realidad.

Fred Eerdekens combina la luz con la materia de una forma
creativa e ingeniosa. Utiliza diversos medios, desde picaduras de metal,
construcciones de libros o nubes sintéticas. Los temas comunes en cada
instalacion son la luz, la sombra, el lenguaje y el concepto espacial. Las
sombras son importantes tanto para la instalacion como para la cons-
truccion, porque son estas las que dan sentido a toda la composicion. El
artista construye su obra jugando con los angulos y las perspectivas.

Gracias a estas caracteristicas artisticas acabadas de citar, la
obra de Fred Eerdekens tiene un toque de misterio que atrae a quien
las observa. Ademas, este artista esta interesado en la interaccion del
publico con la obra. En su obra “Escritura Automatica” el cambio de las
letras en una piscina de agua forma sombras de palabras que pronto
desaparecen. Con ello, Eerdekens hace referencia a la idea surrealista de
“lecturas automaticas”.







Hans Peter Feldmann
Schattenspiel
2010



> Hans Peter Feldmann

Hans Peter Feldmann nacié en 1941 en Hilden, DUsseldorf, Ale-
mania. Es un artista reconocido dentro del movimiento de Arte Concep-
tual y ha realizado numerosos libros artisticos. Es un artista visual de
prestigio internacional.

Feldmann acostumbra a crear colecciones de imagenes desde
1968, las cuales emplea para crear alusiones a sucesos clave, orde-
nandolas y presentandolas de diversas maneras (artistica, fotografica,
postales, objetos distintos o copias). El fin es crear una mirada reflexiva
de nuestra sociedad mediante una obra expresiva y critica, como por
ejemplo, las imagenes de diferentes portadas de prensa de todo el mun-
do del dia 12 de Septiembre de 2001, donde se ven las torres gemelas
de Nueva York en el ataque brutal que recibieron.

Sus colecciones de objetos dispuestos sobre una mesa, donde
diferentes focos producen el efecto de sombras chinescas al ser pro-
yectadas sus sombras sobre la pared, obteniéndose unas escenogra-
fias magnificas y llenas de movimiento, hacen de Feldmann uno de los
artistas de luz mas interesantes, sobretodo en el magico efecto de las
proyecciones.

Hans-Peter Feldmann recibié el Hugo Boss Prize en 2010. A tra-
vés de este premio realizd también una exposicion en el Solomon R.
Guggenheim Museum de Nueva York en mayo del ano 2011.

Hans Peter Feldmann
Instalacion sin titulo
en la galeria Mehdi
Chouakri de Berlin
2013
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> Shigeo Fukuda

Shigeo Fukuda nace en Tokio en 1932 y fallece en 2009. Fue un
artista tremendamente versatil, destacando como disenador y creador de
ilusiones Opticas dentro de la escultura, ademas de ser un maestro en €l
diseno de carteles.

Se gradud en 1956 por la Universidad Nacional de Bellas Artes y
Musica de Tokio. Se especializé en disefio grafico y diseno tridimensional.
Después, fue profesor de la propia universidad donde estudié durante casi
treinta anos y del Departamento de Diseno Grafico de la Universidad de
Yale en el transcurso de dos anos.

Obtuvo su primer éxito en 1967, cuando su cartel fue seleccio-
nado para ser el Cartel Oficial de la Exposicion de Japén 70. Ademas, a
lo largo de su carrera recibié numerosos e importantes premios interna-
cionales, como: el Premio de Oro en la Bienal Internacional del Cartel de
Varsovia en 1972, el 1er Premio en la Bienal del Cartel de Moscu del 1985,
0 el Premio Savignac en el Salon Internacional del Cartel en la UNESCO
de Paris en 1995, entre otros. En 1987 fue admitido en el Hall de la Fama
ADC de Nueva York. Recibi6 otros premios como la Medalla Cinta Purpura
en 1997. Cabe destacar también que fue ademas presidente de JAGDA
(Japan Graphic Designers Association), y representante japonés en AGI
(Alianza Gréfica Internacional).

Shigeo Fukuda
Fish Writing
1986
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Realizd numerosas exposiciones de renombre internacional. Algu-
nas de las mas destacadas son: La exposicion personal de 150 Carteles
en el Museo del Cartel en Wilanow, Polonia el afio 1992; “Un artista de
ingenio visual”, en el Museo Nacional de Arte Moderno de Tokio en 1997;
0 “La serie maestra”, en el Museo de Arte Visual de Nueva York en el 2001.

La obra de Fukuda que en este caso nos interesa, se basa en
Su gran habilidad para configurar formas diversas a partir de amasijos de
objetos que mediante la proyeccion de una luz desde el punto adecuado,
nos ofrece una imagen totalmente imperceptible en la obra volumétrica,
adoptemos el angulo que sea para mirarla.

Fukuda aporta su férmula magica en el arte del dominio de la luz y
en este caso, la proyeccion de sombras a partir de esta. Un gran ejemplo
es su “Lunch with a Helmet On”, una singular obra que proyecta la sombra
de una motocicleta, creada completamente a base de cubiertos, como
cuchillos, cucharas o tenedores.

Shigeo Fukuda
Lunch with a
Helment On
1987
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> Tony Oursler

Tony Oursler nacié en 1957 en Nueva York. Es un destacado
artista performer y multimedia contemporaneo. Estudié en el California
Institute for the Arts (B.F.A.), donde se licencié en 1979.

En 1981 realizd su primera exposicion individual en Nueva York,
titulada “Visiones de video”. Esta fue expuesta en el Museo de Arte Moder-
no de Nueva York (MOMA) y fue muy elogiada por la critica neoyorquina.
Por otro lado, “Esferas de influencia” (1986) fue la exposicion que le pro-
porciond el reconocimiento internacional. Esta se expuso en el Centro de
Arte Contemporaneo Georges Pompidou de Paris.

Desde finales de los ochenta hasta 1992 realizd una serie de per-
formances, algunas de ellas con la colaboracion de artistas amigos suyos
como Mike Kelley o Constance de Jong, que mas tarde se presentaron
en Nueva York, Chicago o Los Angeles. De entre sus numerosas perfor-
mances en solitario se podrian destacar “Station Project” (1992, Estacion
ferroviaria de Kortrijk); o “Fantastic Prayers” (1995, Dia Center for the Arts
de Nueva York).

Cabe destacar también la participacion de Oursler en certame-
nes internacionales como el Festival Mundial de Video de La Haya en
1989, o en la “Documenta” de Kassel de 1992 vy la del ano 1997. En
esta ultima Oursler presentd “The Poetic Project”, una obra realizada por
un conjunto de estudiantes y artistas que durante el periodo compuesto
entre 1977 a 1997 mezclaban la performance, la musica de vanguardia,
la danza, la comedia y la imagen. Este grupo de artistas pasé a ser un
conjunto musical en 1983. Fue el conjunto del material grabado y edita-
do lo que Oursley y su amigo Kelley reunieron y presentaron como “The
Poetic Project” en el certamen de 1997.




Influence Machine

e
2
[
B
=}
o
>
5
=




Krzystof Wodiczko

110 —

Guests
2009

> Krzystof Wodiczko

Krzysztof Wodiczko es un artista polaco que nacié en 1943 en
Varsovia. Estudio en la Academia de Bellas Artes de Varsovia y se gradud
en Disefno Industrial en 1968. En 1977 emigré a Canada para impartir
clases en el Colegio de Artes de Ontario. Actualmente vive en Boston y
ejerce como docente en el MIT (Instituto Tecnoldgico de Massachusetts).

Wodiczko es una artista internacional conocido por sus proyeccio-
nes a gran escala y realizadas al aire libre por todo el mundo. Desde 1980
ha creado mas de 70 obras, generalmente de naturaleza social y politica.
Este artista nombra su propio estilo como “Disefio Interrogativo”.

Utiliza monumentos y edificios arquitectonicos publicos como
fondo de sus proyecciones por su memoria histérica. En 1996 afadio
ademas sonido y movimiento a sus obras. Y también empez6 a colabo-
rar con las comunidades de los sitios elegidos para sus proyecciones,
ensefando las preocupaciones de aquellos mas marginados a través de
la combinacion de imagenes de sus manos, caras y Cuerpos, y de tes-
timonios hablados. El fin de estas obras era y es hacer una critica social
de los valores y las injusticias sociales que existen.

Su proyeccion mas conocida es aquella en que la imagen de una
esvastica fue mostrada en la Embajada de Sudafrica, en 1985, durante
una marcha de protesta que criticaba el sistema de apartheid del pais.
Otras proyecciones son: “The Lenin Monument”, Berlin, 1990; “A-Bomb
Dome”, Hiroshima, 1999, o “The Homeless Projection Civil War Memo-
rial”, Boston, 1987. Cabe mencionar que Wodizco ha creado también
instrumentos dirigidos a hacer mas facil la supervivencia de las personas
indigentes. Por ello, un proyecto a destacar, es el disefio y construccion
de un vehiculo especial para gente sin hogar entre 1988 y 1989, que
servia tanto para refugiarse por la noche, como para almacenar objetos
y transportarlos.

Actualmente es el director del Grupo de Disefno Interrogativo y el
Centro de Arte, Cultura y Tecnologia de Massachusetts. Su trabajo ha
sido expuesto en muchas exposiciones internacionales como, “Sao Pau-
lo Bienale” de 1965, 1967, 1985; o la “Documenta” de Kassel de 1977 y
1987, entre otras.




Krzystof Wodiczko
A-Bomb Dome
1999




> Kumi Yamashita

(11) Yamashita, Me atraen tanto la luz como la oscuridad porque, pongamoslo simple,
2012 creo que son bellas. En mi trabajo el objeto y la sombra que proyecta son igual
de importantes. Me gusta ver la presencia de la solidez / peso de los materiales
y el aspecto liviano / inaprehensible de la luz y la sombra; ver lo permanente y lo
efimero compartir los mismos espacios, Ios mismos momentos.

Kumi Yamashita nace en 1968 en Japdn. Es una espléndida ar-
tista japonesa que estudia en el MFA Glasgow School of Art, Glasgow,
Reino Unido; y luego en el BFA Cornish College of the Arts, Washington,
EE.UU. Recibi¢ varias becas, como la Red de Arte Publico (PAN), Ame-
ricans for the Arts, EE.UU (1993); o la recibida por La Fundacion Pollock
y Krasner, Nueva York, EE.UU (2003).

Su faceta mas remarcable es la generacion de imagenes tra-
zadas a partir de la proyeccion de una luz sobre piezas de naturaleza
diferente que estan fijadas en la pared. Un gjemplo de estas obras es
“La Silla” (2010), “Akari” (2009), o “Ato Z” (2011). De su obra cabe des-
tacar su plasticidad. Es una obra que siempre sorprende y es fruto de
una constante reinvencion de la autora, la cual siempre se supera con
ideas innovadoras.

Yamashita realiza numerosas exposiciones individuales, como por
ejemplo, la “Dias soleados y noches estrelladas” en Singapore (2005). Es
una artista internacional que expone por todo el mundo como, en la Kent
Gallery, Nueva York (2008); en el Roswell Museum and Art Center, New
Mexico, EE.UU. (2007); o en el Echigo-Tsumari, Niigata, Japén (2009),
entre muchos otros.

Kumi Yamashita
City View
2003
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El elemento luminico como objeto narrativo

Uno de los recursos utilizados por los artistas contemporaneos
y que el arte de luz nos ha proporcionado a través de las tecnologias,
es la posibilidad de lanzar mensajes escritos o graficos, utilizando los
sistemas de carteles luminosos, letreros de nedn, etc. combinados
con una dosis narrativa de mensajes subliminares y no tan sublimina-
res que hagan pensar y reflexionar acerca de temas importantes que
afectan al ser humano, su pensamiento, nuestro entorno y la socie-
dad en general.

Aqui tenemos unos ejemplos significativos de aquellos artistas
que han escogido esa via expresiva para desarrollar su trabajo. Evi-
dentemente, y vuelvo a repetir, no estan ni mucho menos todos, pero
al menos si tenemos una seleccion de los mas interesantes y de sus
particulares caracteristicas que han hecho de su trabajo una referen-
cia internacional dentro de este tipo especifico de arte de luz.

Por decir algunos nombres que se han quedado en el tintero,
no aparecen en este subcapitulo artistas como el britanico Tracey
Emin o el norteamericano Dan Attoe, que trabaja la narracion desde el
mensaje con caracter moral haciendo un claro llamamiento a la ética,
concepto que ultimamente ha caido en un cierto desuso.

(12) Elger, 2006: 496
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(13) Horn, 2011
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> Chema Alvargonzalez

Chema Alvargonzalez nace en 1960 en Jerez de la Frontera y
fallece en el 2009 en Barcelona. Su reconocimiento internacional es
gracias a su fotografia y su arte multimedia. Estudié proceso contem-
poraneo de la imagen en la Escola Massana de Barcelona y se licencio
en Bellas Artes acabando su formacion con el master en multimedia
dirigido por la artista alemana Rebecca Horn, en la destacada Ho-
chschule der Kinste (Facultad de Bellas Artes de Berlin). Chema fue
un hombre querido entre el colectivo artistico, amigo de sus amigos,
siempre tuvo el carino y el aprecio de cualquiera que lo tratase, dado
su caracter desenfadado y generoso. Su prematura muerte, supuso
un golpe para todos los que tuvieron la suerte de conocerlo y para los
que no la tuvimos tanto pero que valoramos su trabajo, comprometido
y valiente ademas de exquisito en su tratamiento. Su mentora y amiga
Rebecca Horn decia éstas palabras:

Mi escultura [‘L’Estel Ferit”] se erigio para la Olimpiada Cultural de
Barcelona 1992, en la playa de la Barceloneta. En aquella ocasion Chema
Alvargonzéalez, que todavia era alumno mio en la Berlin Academy of Art, me
ayudo mucho a organizarlo todo en Barcelona. Nacio una amistad perdurable y
“El Lucero Herido” quedara para siempre como una luz hacia el cielo.

El motivo del trabajo artistico de Alvarogonzalez es debido a su
investigacion acerca del ser humano actual inmerso en una sociedad
postindustrial. Por ello, las ciudades toman un papel muy importante
para él, convirtiéndose estas en un motivo de inspiracion constante. La
ciudad se convierte para el artista en un referente que aporta informacion
del devenir y la idiosincrasia de la sociedad como colectivo de personas.
Este pensamiento viene ligado a su interés por la arquitectura, la luz arti-
ficial y los diferentes elementos que cohabitan en el entorno urbano.




Fue un artista que recibidé numerosos premios y becas como,
“Die Promenade” 1er Premio LUM KinstfSrderpreis FUr Munster, Alema-
nia (1997). Por otro lado, su nimero de exposiciones es innumerable.
Entre ellas se encuentran por ejemplo, “Casas de luz”, Caja San Fernan-
do, Sevilla, Enero 2006; “Architettura di viaggio”, Galleria Rubin, Milan
(2002); “La alternativa nomada” (project room), Galeria Bard Senna, Sao
Paulo, Brasil (2002); o “ Procesos”, Festival Internacional de Lima, Casa
Grace, Lima (1997), entre muchas otras.

Chema Alvargonzalez
Assenza
2003
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Shezad Dawood
Epiphany
2003



> Shezad Dawood

Shezad Dawood en 1974 en Londres. Estudia en el Central St
Martin y el Royal College of Art de Londres, antes de realizar un doc-
torado en la Leeds Metropolitan University. Su arte es multi media y
abarca diversos medios de comunicacion. Este se ha expuesto tanto
en exposiciones individuales como colectivas por Europa, EE.UU, Aus-
tralia y la India.

Shezad realiza gran parte de su arte en colaboracion con artistas
consagrados, curadores y criticos. Su objetivo es de crear redes Uni-
cas entre profesionales criticamente comprometidos. Por ello su arte se
caracteriza por contener un dialogo complejo entre diferentes practicas
artisticas y los sistemas de valores occidentales. Su arte cuestiona nues-
tro pensamiento sobre la naturaleza y el papel del arte en la sociedad de
CONSUMO en qué Vivimos.

Entre sus obras de arte encontramos: “Triple Negation Chan-
deliers (White, Blue, Pink)”, 2008; “Epiphany”, 2003; “Sufi Installations”,
2011; “By The Heaven of the Returning Rain”, 2008; “The Majestic”,
2007 y muchas mas.

Shezad Dawood
Triple Negation
Chandeliers
(White, Blue, Pink)
2008
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> Jenny Holzer

(14) Wege, 1999 Con su deseo de llegar emocionalmente al observador, Holzer guarda
un dificil equilibrio entre una franqueza drastica, una superficie seductora y la
necesidad de la reflexion distanciada.

Jenny Holzer nace en 1950 en Ohio, EE.UU. Es una artista con-
ceptual estadounidense que, aunque sus origenes fueron abstractos,
asimila la narrativa trabajando con textos en 1977 cuando se establece
en Nueva York.

Holzer se abre un espacio en el panorama artistico haciendo in-
tervenciones publicas de gran escala, utilizando carteles publicitarios,
todo tipo de proyecciones sobre estructuras arquitectonicas, edificios
0 pantallas electronicas con frases de luz que van corriendo dandonos
una informacion constante. La caracteristica principal de su trabajo es
el uso del espacio publico donde bombardea de una manera critica con
palabras que lanzan ideas que hacen cuestionarnos muchos conceptos.
Aunque inicialmente utilizaba las sefiales LED como signo de identidad
en su trabajo artistico, después incorpora una gran variedad de medios
expresivos como signos pintados, pegatinas, condones, camisetas, etc.
e incorpora disciplinas diversas como el video, la fotografia y el sonido,
trabajando también a través de las proyecciones de la luz. Internet y lo
que supone a nivel de comunicaciones instantaneas, también supone un
atractivo medio expresivo para ésta artista.

Jenny Holzer ha sido la primera mujer en ser seleccionada por los
Estados Unidos para ser representados en la Bienal de Venecia en 1990,
valiéndole para obtener el mismo ano, la distincion del Leone D’Oro.

Holzer ha realizado numerosas obras de gran renombre inter-
nacional. Entre ellas se encuentra la obra “Instalacion para Bilbao”, em-
plazada en el Museo Guggenheim de Bilbao el afho 1997. También vale
la pena destacar su intervencion sobre la piramide del Louvre de Paris,
“Xenon for Paris”, realizada el ano 2001.

Jenny Holzer
Xenon for Paris
2001
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Jenny Holzer
Monument
2008




> Maurizio Nannucci

Maurizio Nannucci nace en Florencia el 20 de Abril de 1939 vy
es un reconocido artista italiano a nivel internacional por su trabajo que
se desarrolla entre la poética de la narrativa y la iluminacion, trabajando
tanto en espacios publicos como de interior, obteniendo siempre una
expresion propia y sorprendente.

Desde principios de 1970, Nannucci consigue un reconocimien-
to internacional con su investigacion en el campo de las instalaciones
de luz. Su obra se caracteriza por combinar la luz y el sonido en un
espacio que sugiere una situacion envolvente, llena de misterio y magia
que traslada al espectador a un estado contemplativo, donde la poética
es siempre presente. La utilizacion de la luz de nedn es muy comun en
Su obra, siendo un artista paralelo a Jenny Holzer por su capacidad de
lanzar grandes mensajes al mundo.

Fue también editor de la revista Méla de 1976 a 1981, y fundo
“Zona Archive Editions” en 1968. Artistas como Lawrence Weiner o Sol
Lewitt, entre otros, publicaron en ésta edicion.

De entre su obra cabe destacar “All Art Has Been Contemporary”
(Todo arte ha sido contemporaneo), realizada el ano 2005 en el Altes
Museum de Berlin, donde el artista lanza la idea de contemporaneidad,
poniendo en cuestidon qué es y qué no es actual en relacion con el factor
temporal. “Changing place, changing times, changing thoughts, chan-
ging future” (Cambio de lugar, los nuevos tiempos, cambio de pensa-
miento, cambiando el futuro), del ano 2003, también habla de ese factor
temporal en relacion con el cambio de pensamiento y las motivaciones
del ser humano. Su obra ha sido expuesta por todo el mundo, como por
eiemplo en la “Documenta”, de Kassel del ano 1977.

Maurizio Nannucci
All Art Has Been
Contemporary
2005

120 —









Bruce Nauman
Violins/
Violence/
Silence
1981-1982




Bruce Nauman
Human/Need/Desire

124 —

2005

> Bruce Nauman

Bruce Nauman nace en 1941 en Indiana, EE.UU. Estudia arte en
la Universidad de California, Davis. También realiz6 estudios de matema-
ticas y fisica en la Universidad de Wisconsin-Madison. Fue profesor en
el Instituto de Arte de San Francisco, y en la Universidad de California en
Irvine. Actualmente vive y trabaja en Nuevo México junto a su esposa, la
artista Susan Rothemberg.

Es un artista norteamericano de gran reconocimiento por su vi-
sion contemporanea del arte, donde destaca su tendencia a trabajar con
luz, utilizando nedn fundamentalmente pero sin dejar de lado la fotogra-
fia, el video o el dibujo. Dentro del tratamiento del espacio tridimensional,
Nauman trabaja dentro de la instalacion o el performance como medios
expresivos también.

Su obra se caracteriza por el interés que demuestra el artista
sobre cuestiones como el comportamiento humano, la comunicacion
entre personas y el desarrollo de estas en la sociedad, utilizando a me-
nudo recursos expresivos acidos y provocadores que despiertan en el
espectador, una lectura reflexiva respecto a temas tan importantes como
la interaccion y el entendimiento. Nauman, un gran comunicador de sim-
bolos, utiliza las luces de nedn para lanzar mensajes, no solo de texto,
también crea imagenes de personas en situaciones diversas que pueden
parecer comicas pero gue conllevan un potente discurso sobre el papel
del ser humano en el mundo. Es un artista influenciado por Samuel Bec-
kett o Ludwig Wittgenstein, como el mismo afirma.

Su obra “Human/Need/Desire” (Humano, Necesidad, Deseo) de
1983, “Life, Death, Love, Hate, Pleasure, Pain” (La vida, la muerte, el
amor, el odio, el placer, el dolor) de 1983 o “Violins Violence Silence,”
(Violines, Violencia, Silencio) de 1981-1982, explican perfectamente la
preocupacion del artista por los aspectos mencionados anteriormente.

Es un artista cuyas obras se han expuesto en los mejores mu-
seos de todo el mundo, habiendo recibido ademas un gran niumero de
premios, como el Premio Wolf en 1993 o el Ledn de Oro de la Bienal de
Venecia en 1999 y en 2009, entre otros.







(15) Castanos Alés,

2006

Jason Rhoades
Untitled (chandelier)
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> Jason Rhoades

Jason Rhoades nace en 1965 en California, EE.UU vy fallece en
2006. Era un artista con una gran variedad de intereses: la arquitectura,
los estilos de vida extremos, la cultura popular y la musica, los deportes,
etc. Se trataba de un creador contemporaneo reconocido por confrontar
los tables de la sociedad actual.

Su obra se caracteriza por consistir en instalaciones a gran esca-
la llenas de luces y artefactos que crean un espacio completo y caodtico.
Una peculiaridad de Rhoades es su gusto por indagar en el argot popular
para nombrar los genitales femeninos. Aunque fue criticado por algunos,
se le reconoce como un artista de gran talento que crea obras de arte
con ironia, provocando al espectador hasta hacerlo pensar mas alla de
las convenciones establecidas.

En su estudio de Los Angeles, organizé fiestas donde invitaba a
los asistentes a participar activamente en la recopilacion de eufemismos
sobre la palabra “cono”. Finalmente consiguid recoger 7500 eufemis-
mos que posteriormente contempld en la exposicion “Levedad del ser”,
combinandolos con una serie de artefactos extranos como alfombras
chinas, taburetes, etc. que creaban unas instalaciones repletas de obje-
tos, donde la luz de nedn en diferentes colores acababa de dar la nota a
composiciones inquietantes y provocadoras.

En esta especie de cadtico mercadillo compuesto por incontables
objetos encontrados en Tijuana y en Tanger, Rhoades establece paralelismos
y vinculos entre la ciudad mejicana y la gran urbe californiana, asi como entre
la ciudad marroqui y Malaga, unas conexiones en las que se pone de relieve su
fascinacion por la cultura islamica. Investigacion sobre el habla popular acerca
del sexo, interés por el mestizaje cultural y por los flujos e interconexiones entre
las diferentes culturas, Rhoades piensa que el mundo puede ser habitado
por todos desde la tolerancia y el respeto, en definitiva una vigja aspiracion
ilustrada. En cierto modo se trata de reivindicar la actualidad de Kant, de
Montesquieu y de Voltaire.




Intervenciones escenograficas que usan la luz como
material fundamental

LLa escenografia es otro de los campos donde la creacion tridi-
mensional es fundamental, siendo de esta manera, parte de las miradas
escultdricas y en este caso, tipo esencial en cuanto al tratamiento de la
luz y el espacio.

Cuando la escenografia, se consideraba un engano para la per-
cepcion visual, basandose fundamentalmente en escenarios decorados
con pinturas, aparecio el escenografo suizo Adolphe Appia, quien revo-
luciond el concepto escénico, transformandolo en un espacio sintético
donde el dominio del volumen era fundamental. Las luces y las sombras
fueron decisivas en los disenos de este gran escendgrafo que disend las
primeras escenografias de las dperas wagnerianas, dotandolas de un
halo de misterio a la vez que sobriedad, caracteristicas que han perdu-
rado siempre en las diferentes adaptaciones que se han hecho por par-
te de diferentes autores de éstas magnificas obras de Richard Wagner,
como “Tristan e Isolda” o “El anillo de los nibelungos”.

Partiendo de este gran autor, Adolphe Appia y su concepcion
de la escenografia como un espacio volumétrico, interactuando este
con la trama de la obra que se represente y con sus actores, otros ar-
tistas que contemplaron la luz como medio expresivo para desarrollar
proyectos escenografico, entraron en el panorama artistico mundial,
pasando a ser considerados artistas plasticos que en algunos casos
han resultado ser creativos pluridisciplinares, trabajando también en
otras disciplinas artisticas. Tal es el caso de Robert Wilson, quien ade-
mas de ser famoso como escenografo de relieve internacional, también
es conocido por su trabajo como performer o como disefiador de mo-
biliario. Otro caso de artista versatil que ha trabajado la escenografia
sin ser realmente su disciplina habitual, es el de Jaume Plensa y sus
colaboraciones con La Fura dels Baus.

(16) Zymar, 2006: 467

(17) Appia, 1984: 96
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La Fura dels Baus
“Carmina Burana”
de Karl Orff

2012



> La Fura dels Baus

La Fura dels Baus es una compania de teatro que fue iniciada por
Marcel-li Antinez Roca, Carles Padrissa i Pere Tantinya, en 1979, en Moia.
Més tarde se traslada a Barcelona donde Pep Gatell, Jordi Ars, Alex Ollé y
JUrgen Muller se afaden, entre otros. Se les considera un grupo de teatro
postindustrial, de raices urbanas y de gran impacto visual. Se caracterizan
por mezclar danza radical, elementos sadomasoquistas, poesia y elemen-
tos sarcasticos. Funcionan como una cooperativa, ellos mismos disefan
sus propios decorados y preparan el sonido, utilizando basura reciclada,
entre otros elementos.

La primera obra con la que se dan a conocer es “Accions”, en la
década de los ochenta. La Fura dels Baus, destaca por aportar una de
idea de colectivo en cuanto a la puesta en escena teatral y, sobre todo,
por sus elementos escénicos innovadores. Han creado un nimero de
obras muy prolifico. Entre ellas encontramos espectaculos de gran for-
mato, como “La navaja en el 0jo” (2001), o “La Divina Comedia” (2002);
Operas, como “La flauta méagica” (2003), “Le Grand Macabre” (2009),
“Carmina Burana” (2010) o “El anillo del nibelungo (2011); obras de tea-
tro, como “Metamorfosi” (2005), o “Window of the city” (2010); incluso
cine, como “Faust 5.0” (2001) con el director de cine Isidro Ortiz.

La Fura dels Baus
“El Anillo del Nibelungo”
de Richard Wagner

2011

“Le Grand Macabre”
de Gyorgy Ligeti

2009
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> Fabrizio Plessi

Fabrizio Plessi nace en 1940 en Reggio Emilia, ltalia. Es un artista
de renombre en el ambito de las instalaciones de video. Tras graduarse
en la escuela de arte de Reggio Emilia, se gradua en la Academia de
Bellas Artes de Venecia, en 1962. Su motivacion artistica gira en torno
a la representacion del agua y el fuego en pantallas de grandes dimen-
siones. Combina su interés por la materia, recogido de la idea Pdvera,
con su pasion por los medios de expresion de caracter experimental y
el video como principal elemento. Sus instalaciones, siempre suponen
intervenciones en grandes espacios, los cuales inunda con unas suge-
rentes escenificaciones que narran el discurso de aquello que el artista
quiere transmitir.

Entre sus obras mas destacadas se encuentra “Mare Verticale”,
Expo de Hannover (2000). Consiste en una instalacion monumental de
44 metros de altura, en la cual esta dispuesta una pantalla LED que si-
mula electronicamente el movimiento del mar. En su ultima etapa, Plessi
busca la monumentalidad para desarrollar su trabajo, siempre con ese
discurso sobre los elementos naturales que nos envuelven. Son muy in-
teresantes sus obras: “Bronx”, para Bienal de Venecia de 1986; “Roma”,
para la Documenta de Kassel de 1987; “Bombay Bombay” de 1992 o
“Escenografia de un naufragio colectivo”, en La Lonja de Palma de Ma-
llorca, 2011. Otro ejemplo es la videoinstalacion “Liquid Time”, Feria de
Muestras de Berlin. Entre sus exposiciones es de destacar la “Fabrizio
Plessi: 1970-2005”, en el IVAM. Esta recoge un conjunto de las instala-
ciones mas destacadas, como “Water Circles”, “Armadio Bianco-Arma-
dio Rosso-Armadio Nero”, y “ICE”, entre muchas otras.







Pierrick Sorin
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Danseuses -
Theatre Optique
2010

.\r

\

-






Pierrick Sorin

Titre variable
(Le cousin)
2008

VPIM
(Visualiseur

Personnel d’Images

134 —

Mentales)
2005

> Pierrick Sorin

Pierrick Sorin nace en Nantes en 1960. Es un artista contempora-
neo francés destacado por sus cortometrajes y todo tipo de dispositivos
visuales. Su obra recoge siempre una critica mordaz de la sociedad a
través de la parodia sobre la vida humana, donde la creacion artistica es
fundamental. Utiliza las nuevas tecnologias en unas escenografias que
recuerdan pequenos teatrillos, donde habitualmente aparece él mismo
como un actor mas o como unico actor, adquiriendo distintas persona-
lidades en juegos de situaciones divertidas que acaban agradando a un
publico mas amplio. A menudo aparece y desaparece de las escenas
que monta en sus videos como si fuera un holograma fuera de contexto.
Aparte de su amplia coleccion de obras artisticas e instalaciones visua-
les, también cabe mencionar su participacion en video clips y largome-
trajes en el ambito televisivo.

Sus obras han sido expuestas en los mejores espacios artisti-
cos como, la Tate Gallery de Londres, el Museo Guggenheim de Nueva
York, la Fondation Cartier, el Centre Georges Pompidou, Caixa Forum
de Barcelona, etc.
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Pierrick Sorin
Alcopops
2010



> Josef Svoboda

Josef Svoboda nace en Céslav, Chequia en 1920 y fallece en
Praga en 2002. Fue un artista y escenografo de la luz. Estudioé arqui-
tectura en la Escuela Central de la Vivienda de Praga. Tras la Il Guerra
Mundial, estudié escenografia en el Conservatorio de Praga. Ademas,
recibio el doctorado honorario de la Royal College of Arts de Londres.

En 1948, Svoboda se convierte en el disefiador principal del
Teatro Nacional Checo, durando en este cargo mas de treinta anos.
Su obra “Linterna Magica”, Expo de Bruselas (1958), una instalacion
multimedia, le dio a conocer internacionalmente. En esta obra com-
binaba actores en vivo con proyecciones filmadas, variacion esta que
se llamd “Tatro no verbal”, creacion de Josef Svoboda. Utiliza nuevas
tecnologias y materiales contemporaneos en sus obras, siendo cono-
cido mundialmente por su alto nivel de innovacion e investigacion en el
campo de la escenografia. Ademas, este artista creé su mas conocido
efecto especial en 1967. Este era un pilar tridimensional de la luz, crea-
do a partir de la mezcla de aerosol. Svoboda fue inventor e innovador,
colaborando en sus investigaciones con la NASA. Desarrollé un laser
especial que aplicaba a sus obras e inventd un tipo de lampara para el
teatro la cual lleva su nhombre.

Esta considerado uno de los mas importantes escenografos de
la segunda mitad del siglo XX. De entre sus mas de 700 disefios encon-
tramos “Carmen”, Metropolitan Opera, Nueva York (1972), “El pajaro de
fuego”, Royal Danish Theatre, Copenhague (1972); o “Rusalka”, Teatro
La Fenice, de Venecia, (1958), entre otros. Por otro lado, Svoboda re-
cibio diversos premios, como la Legion de Honor Francesa (1993), y
fue nombrado Chevalier dans I'Ordre des Arts et des Lettres en Paris
(1976).

Josef Svoboda
“La Traviatta” de
Giuseppe Verdi

1992
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> Robert Wilson

Bob Wilson nace en Texas en 1941. Es considerado uno de
los escenodgrafos mejores de todo el mundo. Una de sus obras mas
significativas es la escenografia del montaje de “Pelléas et Mélisande”,
de Claude Debussy, ya estrenada en Salzburgo y Paris. Dicha obra
esta caracterizada por el estilo mas tipico de su creador, un juego de
contrastes, donde la luz y el sonido juegan un papel dinamico y de ex-
quisita armonia.

Robert Wilson, que de alguna manera recoge el testigo de Ap-
pia, adaptado a la escenografia de la segunda mitad del siglo XX hasta
nuestros dias, potencia en sus obras el aspecto tridimensional, en un
juego espacial de elementos contemporaneos que nos trasladan a un
futuro imaginario en las adaptaciones de dperas que son bien conoci-
das por todos pero que en manos de Wilson, adquieren otra dimension
temporal.

Para este autor, en algunas 6peras es mejor escuchar con los
ojos cerrados, debido al gran movimiento en escena. Sin embargo, su
reto es crear dentro de la escenografia, situaciones en donde se consi-
ga escuchar mejor que con los ojos cerrados.

En le Forum de las Culturas de Barcelona 2004, Wilson partici-
p6 con una coleccion de pequenas escenografias realizadas en el Mu-
seo de Arte Precolombino “Barbier Mueller” de Barcelona, donde inte-
ractuaban algunas de las piezas de la coleccion del museo con objetos
absolutamente contemporaneos en unas escenografias donde la luz
jugaba un papel fundamental, creandose unas situaciones inusuales
donde los sentidos experimentaban unas sensaciones llenas de mati-
ces que a nadie dejaron impasibles. La exposicion se llamd “Imatges
del cos”, la Facultad de Bellas Artes de la Universidad de Barcelona,
colaboro con el artista para la realizacion de dicho proyecto.

Robert Wilson
“Einstein en la Playa”
de Phillip Glass

1992
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Robert Wilson
“Krapp’s last tape”
de Samuel Beckett
2011




La luz como elemento de observacion

Este subcapitulo esta destinado a mostrar una representacion de
aquellos artistas cuyo concepto de la luz esta mas proximo a un estado
metafisico que a la propia funcion de la percepcion visual. Los artistas
que aqui veremos, trabajan desde unos parametros que nos trasladan
a una espiritualidad entendida desde la vision del artista en cuanto a lo
que la luz representa en relacion al ser humano en su interaccion con el
mundo, la naturaleza y el autoconocimiento. Aspectos que invitan a una
introspeccion para adentrarnos en ideas como lo tangible y lo intangible,
el cuerpo y el alma, la tierra y el cielo, la oscuridad y la luz.

Desde diferentes miradas, estos artistas han dejado testimonio
de que también se puede crear sobre la luz, no tanto con la luz. Consi-
guiendo que la obra sea en este caso, una reflexion sobre esos aspectos
extrasensoriales que argumentan una comunicacion del ser humano con
una dimension mistica que habla de los sentidos y la capacidad de ima-
ginar que posee el ser humano.

La luz y su capacidad para aportar vida, entran en juego en el
imaginario de estos artistas que perciben esta como una bendicion que
hay que valorar y observar, igual que hicieron culturas tan antiguas como
la azteca, maya o egipcia.

(18) Parville cit.
Schivelbusch, 2006:

73
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> Joseph Beuys

Joseph Beuys nacio en 1921 en Krefeld y fallecié en 1986 en
Dusseldorf. Es un artista cuyas obras abarcan una gran variedad de me-
dios y técnicas, desde la escultura, el video, el performance, hasta el
happening. Se gradua en 1951 la Escuela de Bellas Artes de Dussel-
dorf. Ejercié de docente durante una época. Mas tarde, forma parte del
movimiento neo-dada Fluxus, del que acabara siendo el miembro mas
notable y conocido.

Su obra viene marcada en gran medida por sus experiencias en
la Il Guerra Mundial. Tras un accidente de guerra, Beuys estuvo a punto
de morir congelado, cuando unos nativos tartaros lo rescataron y lo sal-
varon envolviéndolo con grasa y fieltro. Estos elementos se reflejaran en
su obray apareceran repetidos en varias obras por su valor simbdlico en
su referente artistico y existencial.

Algunos ejemplos de sus obras son: “Como explicar los cuadros
a una liebre muerta” (1965), durante cuya creacion le hablaba sobre su
obra a una liebre muerta, teniendo él pan de oro y miel en la cabeza.
Beuys creia en su capacidad de comunicador y de salvador de una so-
ciedad que para él estaba muerta. Otra obra de renombre es “Me gusta
América y a América le gusto yo”, en la que los vehiculos de su creacion
fueron él, un coyote y materiales como periddicos apilados, fieltro y paja.
Es sabido que para la creacion de dicha obra convivio tres dias con el
coyote hasta conseguir que el animal se acostumbrase a él. El perfor-
mance concluy6 cuando consiguid abrazar al coyote.




Respecto al tema que nos ocupa y sobre todo a la luz, he que-
rido hablar de la obra “Schmerzraum (Espacio de dolor)”, realizada en
1983 y expuesta recientemente en Caixa Forum Barcelona, donde el
artista plantea justamente lo contrario de los observatorios del crater Ro-
den de James Turrell. Aqui Beuys plantea un espacio forrado totalmente
de plomo y una luz tenue amarilla en el techo bajo de esa estancia como
Unica esperanza en un espacio que oprime y produce la sensacion en
el espectador de dolor y desesperanza. Su otra obra que contempla el
aspecto de la luz, como metéafora de la relacion entre lo artificial y ener-
gético, como es una bombilla de luz, y una relaciéon imaginaria con el
aspecto organico o natural, simbolizado por un limoén.

Sus obras tienen un reconocimiento internacional y fueron ex-
puestas en importantes museos como, el Museo Guggenheim de
Nueva York (1979), donde exhibid una retrospectiva de su obra; la
Bienal de Venecia; o el Seibu Museum of Art en Tokio, entre otros.

Joseph Beuys
Lemon Light /
Capri-Battery
1985
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> Carsten Holler

Carsten Holler nace en Bélgica en 1961 y crece en Bruselas. Se
doctora en Ciencias agricolas y trabaja como entomdlogo hasta 1994.
Sin embargo, en 1980 empieza su carrera como artista. Su salto a la
fama fue en la década de 1990.

En sus obras, Holler crea situaciones de interaccion y partici-
pacion activa del publico, llamado “entornos influyentes”. Asi pues, el
espectador se convierte en sujeto de un experimento. Su trabajo, desde
principios de 1990, abarca una gran variedad de medios y materiales.
Holler utiliza por ejemplo la luz, edificios, toboganes, vehiculos, y espejos,
entre otros materiales. También cabe mencionar que no solo crea obras,
sino también espectaculos, conferencias, incluso peliculas en 3D. Holler,
en buena medida, se plantea provocar sensaciones de contradiccion y
pérdida sensorial con sus obras llenas de espejos, luces y situaciones
extremas que propician estados de reflexion y replanteamiento moral y
existencial en segun qué momentos.

Entre algunas de sus obras: “Y” (2003), espacio a modo de pa-
sadizo lleno de luces, donde experimentar sensaciones; “One Day One
Day” (2003), en Fargfabriken, Estocolmo, que consistia en dos obras
exhibidas una frente a la otra, las cuales cambiaban cada dia sin el co-
nocimiento del publico. Otra obra a mencionar es “Habitacion de Hotel
Giratoria”, expuesta en el Museo Guggenheim de Nueva York (2008).

Otra caracteristica de su obra es la utilizacion de animales. Un
eijemplo de ello es “Soma”, expuesta en el Hamburger Bahnhof. En
esta, dos rebafos de renos fueron situados en la sala principal de ex-
posiciones, junto con canarios, ratones y moscas. El proyecto fue pri-
mero un experimento cientifico. Otro ejemplo de esta tipologia es su
obra “Camara de proyecto para cerdos y personas”, expuesta en el X
Documenta de Kassel (1997). La realizd en colaboracion con Rosema-
rie Trockel y consistia en una casa de hormigdn en forma de caja. La
casa estaba dividida en dos por una lamina de vidrio, una parte para
los cerdos y otra para las personas. Este espejo permite al espectador
ver a los cerdos pero no a las personas.
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> Tomas Saraceno

Tomas Saraceno nace en 1973 en Argentina. Estudio Arte y Ar-
quitectura en la Universidad de Buenos Aires (UBA), e hizo un curso de
postgrado en la Escuela Superior de Bellas Artes Ernesto de Carcova en
Buenos Aires.

Es un artista de la instalaciones tridimensionales. Sus obras tienen
un contenido de conciencia social y conciencia sobre el medioambiente.
Asi, encontramos obras que muestran la vida y modelos de vivienda
para la interaccion social; o obras que muestran disefos de vivienda
alternativa teniendo el cuenta el cambio climatico y el crecimiento de
la poblacion. Sus invernaderos voladores o simulaciones de nubes que
formas habitaculos hechos con globos de helio, son obras que plantean
la interaccion del ser humano con el espacio, con la luz natural que lo
envuelve totalmente.

De entre sus obras, cabe destacar: “Flying Garden” (2006), en
Sudeley Castle; “Sunny Day. Airport City” (2006); “El poético cosmos del
aliento” (2007) o “Cloud Cities” (2012). Merece la pena mencionar que
también en 2009 participd en el Programa Internacional de Estudios Es-
paciales de la NASA.

Tomas Saraceno
Poetic Cosmos
of the Breath
2007
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Tomas Saraceno
Observatory -
Airport City

2008
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> James Turrell

James Turrell nace en 1943 en California, EE.UU, y es un artista
centrado en laluz y el espacio. Se licencio en Psicologia de la percepcion
en el Pomona College, en 1965, donde también estudi® matematicas,
geologia y astronomia. Finalmente, se diplomdé en Arte en el Claremont
Graduate School de la Universidad de California, en 1966. En ese mismo
ano, Turrell comenzd a experimentar con la luz creando sus primeras
proyecciones.

Posiblemente este es el artista que mas ha teorizado y experi-
mentado con el material luminico, siendo la observacion de la luz uno
de sus referentes mas vividos y sentidos desde un plano, artistico,
cientifico y filosdfico.

Turrell es conocido internacionalmente por su trabajo “Roden
Crater”, situado a las afueras de Flagstaff, Arizona, donde Turrell esta
convirtiendo este crater volcanico en un observatorio de ojo desnudo
masivo. La finalidad es la observacion de los fendmenos celestes. Sin
embargo, en muchos de sus otros trabajos acostumbra a encerrar al
espectador para controlar asi su percepcion de la luz. Otra obra a desta-
car es su serie “Skyspaces”, que consiste en espacios cerrados abiertos
al cielo a través de una abertura en el techo. Algunos ejemplos de esta
serie son el “Skyspace Kielder” (2000) sobre Cat Cairn, Inglaterra; o la
“Second Wind” (2005), en Vejer de la Frontera, Espana.

Por otro lado, Turrell es también conocido por sus tlneles de luz
y proyecciones de luz que crean formas que parecen tener masa y peso
propio. Su trabajo “Acton”, en el Museo de Arte de Indianapolis, es un
muy buen ejemplo de este tipo de obras.




James Turrell
Deer Shelter -
Yorkshire Sculpture
Park Skyspace
2006




James Turrell
Aten Reign
2013



Concepciones arquitecténicas
que contemplan la luz como eje fundamental

No solamente los escultores, experimentan y disenan sus obras
contemplando la luz como eje fundamental en sus creaciones. La ar-
quitectura, es una disciplina donde sus creadores han estado a lo lar-
go de los siglos, en estrecha sintonia con las artes, convirtiéndose esta
disciplina en una mas de las contempladas como generadoras de arte,
independientemente de su funcionalidad social y urbana.

Existen arquitectos que priorizan fundamentalmente sus disefios
en aras de la funcionalidad, como cometido principal en el papel que han
de desempenar sus construcciones. No obstante, siempre han existido
aquellos arquitectos que han sobrepasado esa virtual linea de la fun-
cionalidad, para adentrarse en el estudio de movimientos y cualidades
formales que aporten a sus obras otras dimensiones estéticas y atmos-
féricas que hagan sentir al espectador y usuario de dicha obra, una serie
de sensaciones positivas y placenteras.

En este caso, la luz y el estudio de la misma para aportar calidad
y calidez a as construcciones de nuestro tiempo, es un referente priori-
tario para el desarrollo de los trabajos de algunos de estos arquitectos,
creadores de espacios contemporaneos, donde el habitat y el placer de
la contemplacion forman parte de un mismo cometido. Aqui tenemos
algunos de esos ejemplos, representados en arquitectos y creadores de
muy distinta procedencia y estilo.

(19) Molins, 1996
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> Tadao Ando

Tadao Ando nace el 13 de septiembre de 1941 en Osaka, Japon.
De profesion arquitecto, aprendié de manera autodidacta a través de la
lectura, el estudio en detalle de la arquitectura tradicional japonesa en
Kioto y Nara y los viajes por Africa, Europa y Estados Unidos. Segun
sus palabras: “Cuando vi la luz proveniente del ¢culo del Pantedn en
Roma, supe que queria ser arquitecto”. Ha sido distinguido con el Pre-
mio Pritzker en 1995 y con la Medalla de Oro de la Academia Francesa
de Arquitectura. Fue profesor invitado como visitante para impartir do-
cencia en la Universidad de Columbia y como catedratico en La Univer-
sidad de Yale y de Tokyo.

En sus creaciones utiliza materiales como el hormigdn liso para
captar la luz y mediante esta, las formas de los materiales y otros ele-
mentos de la naturaleza como el agua consiguen proyectar sencillez e
incorporar la naturaleza en sus construcciones. Para el artista la naturale-
za es sumamente importante para poder crear un oasis de espiritualidad
e inspiracion, al margen del caos de las ciudades actuales.

Entre sus obras mas destacadas se encuentran la “Iglesia de la
Luz” en lbaraki, Osaka, donde destaca ese crucifijo de luz natural que
penetra en el recinto; la premiada por la Asociacion Japonesa de Arqui-
tectura “Casa Azuma”, en Osaka, 1976 vy la “Takeo Obayashi House”,
Tokyo, 2010, en colaboracion con el artista danés Olafur Eliasson.

Tadao Ando
Church of Light
1989
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Tadao Ando
Chichu Museum
Kagawa, Japén
2004






> Zaha Hadid

Zaha Hadid nace el 31 de octubre de 1950 en Bagdad, Irak. Gra-
duada en la Architectural Association de Londres y previamente en ma-
tematicas en la Universidad Americana de Beirut, en 2004 es la primera
mujer en ser galardonada con el Premio Pritzker. Un aio antes habia
recibido el Premio de Arquitectura Contemporanea Mies van der Rohe.

Aunqgue su procedencia es iraqui, Hadid vive y desarrolla su tra-
bajo hace muchos anos en Londres, siendo considerada una de las
arquitectas de mayor prestigio internacional. Sus obras combinan una
concepcion brillante del espacio, ademas de obtener de la luz natural
el maximo rendimiento a través de juegos de aberturas y ventanas que
hacen de sus espacios, lugares vivos y llenos de magia.

El “Centro BMW” en Leipzig, Alemania, (2005), el “MAXXI,
Museo Nacional de Arte del siglo XXI” en Roma (2010) o el “Pabellon
Puente” de la Exposicion Internacional de Zaragoza, Espana, (2008),
son algunos de los muchos proyectos que cabria destacar.

En la actualidad esta inmersa en el proyecto de renovacion y
reestructuracion del barrio de Zorrozaurre en Bilbao.

Zaha Hadid

Bridge Pavilion para
Expo Zaragoza
2008
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Zaha Hadid y
Patick Schumacher
Edificio Central

de la planta de
produccion BMW
Leipzig, Alemania
2005



> Balestra Berlin

Kubik es una instalacion al aire libre creada a partir de cientos
de tanques de agua industriales reciclados en la que convergen la ar-
quitectura, sostenibilidad, la luz y la musica.

Creada e instalada por primera vez en Berlin por Balestra Ber-
lin en cooperacion con Modulorbeat y LightLife, Kubik esta pensado
como instalacion temporal para actividades culturales. Fue instalada en
el Forum de Barcelona por un periodo de 4 meses (13 de junio a 29 de
septiembre de 2007).

Balestra Berlin
Kubik Wien
2011

Kubik Berlin
2006
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> Jean Nouvel

Jean Nouvel, arquitecto y disefiador, nace el 12 de agosto de
1945 en Fumel, Francia. Estudié arquitectura y diseno en la escuela de
Bellas Artes de Paris.

El artista ha recibido numerosas distinciones y premios entre los
cuales destacan el Premio Pritzker en 2008, el Premio de la Fundacion
Wolf de las Artes de Jerusalén en 2005 o la Medalla de Plata de la Aca-
démie d’Architecture en 1980.

Aunque cada obra suya difiere de la anterior, estas mantienen
nexos de unidn como son la transparencia, la luz y las sombras. Busca
la integracion armoniosa de sus edificios en el entorno.

Entre sus construcciones mas destacadas se pueden citar el “Ins-
tituto del Mundo Arabe” en Paris, Francia, 1987 u otras obras mas cerca-
nas como la “Torre Agbar” en Barcelona, 2005 y la ampliacion del “Museo
Nacional Centro de Arte Reina Sofia” en Madrid, también en el ano 2005.

Destacar que la “Torre Agbar”, constituye en si, una obra a caballo
entre la arquitectura y la escultura, donde el disefio de luces artificiales,
hace que este edificio adquiera una cualidad artistica de grandes propor-
ciones y sea un gran espectaculo para la noche barcelonesa, incompara-
ble a ningun otro edificio en el mundo por su singularidad y belleza.

Jean Nouvel

Arab World Institute
Paris, Francia

1987
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Jean Nouvel
Torre Agbar
Barcelona, Espana
2005



> Erwin Redl

Erwin Redl nace en 1963 en Gfohl, Austria. Tiene estudios de
Musica y Composicion Electronica en la Universidad de Musica y Artes
Escénicas de Viena asi como de Arte y nuevas tecnologias en la Escuela
de Artes Visuales de Nueva York.

Redl utiliza LED’s como medio artistico, creando espacios ilu-
minados con un solo tono que envuelven al espectador, permitiéndole
pasear entre la obra, que se trata de una apropiacion de la arquitectura
0 una obra que interacciona con esta, se convierte en una instalacion
monumental en la que se puede experimentar sensaciones placenteras.

Su obra “MATRIX XIV”, (2005), instalacion permanente situada
en la Sede Bloomberg de Nueva York y producida por el Public Art Fund
de la misma ciudad es un ejemplo de sus espacios magicos. “MATRIX
XlII”, (2003) instalada en la Fundacion Chinati de Marfa, Texas, hace
posible que los visitantes recorran espacios iluminados al igual que en
“Lichtkunst aus Kunstlicht”, ZKM, Karlsruhe, (2005) o “Licht! Ljus! Lumie-
rel”, Haus der Berliner Festspiele, Berlin, (2005). Con obras como estas y
también de videos, graficos 0 musica electronica, el artista ha expuesto
en Estados Unidos, Alemania, Francia, Austria o Corea, convirtiéndose
en uno de los artistas de referencia en cuanto al tratamiento de la luz y el
espacio tridimensional.

Erwin Redl
Matrix Il
2005
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Intervenciones que se apropian de la arquitectura
o del mobiliario urbano a través de la luz

En el subcapitulo anterior, hablabamos de arquitectos que uti-
lizan la luz como elemento principal para disefiar sus obras. Ahora la
idea es distinta, hablamos de aquellos artistas que se hacen servir de la
arquitectura o el espacio urbano, como también podria ser el mobiliario
del espacio publico, para expresarse artisticamente o disenar obras que
se ubiquen entre la disciplina del mobiliario y el arte en si mismo.

La seleccion que aqui se ha hecho de los artistas que se podrian
inscribir en esta mirada artistica de la luz, es muy dispar, encontrandose
artistas que utilizan programas informaticos para crear visitas virtuales a
la ciudad con mensajes determinados, dentro de una idea de interaccion
ciudadana, como es el caso de Jeffrey Shaw. Artistas como Jaume Ba-
rrera 'y Carme de la Calzada que se apropian del mobiliario urbano para
expresarse plasticamente a través de la luz. Antoni Rosell6, disenador
de mobiliario urbano, pero que también utiliza este para proyectar un
mensaje plastico y artistico.

Pablo Balbuena, disena obras de proyeccion que estan mas
proximas a la apropiacion a la arquitectura y su utilizacion en la creacion
de obras plésticas a través de la luz, que a la simple mirada de la pro-
yeccion luminica, por eso esta en este apartado, al igual que Petra Ba-
chmaier y Sean Gallero, creadores de obras con el sistemna de Mapping.

(20) Foucault cit.
Kittler, 2006: 77
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Luftwerk

In Site of Light
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[detalle]
2012

> Petra Bachmaier / Sean Gallero

Petra Bachmaier es una artista multimedia. Obtuvo un BFA de
la Escuela del Instituto de Arte de Chicago (1999) y una maestria en la
Academia de Bellas Artes de Hamburgo con honores especiales (2000).
Por otro lado, el neoyorquino Sean Gallero, recibié un BFA de la Escuela
del Instituto de Arte de Chicago en 1999. Ambos artistas han colaborado
en la creacion de varias instalaciones de arte ya que se unieron y crearon
el “Luftwerk”. Aunque ambos han realizado obras de renombre en dife-
rentes formas de arte como la imagen digital y grafica o el arte sonoro,
entre otras, evolucionaron hacia la instalacion multimedia y disenos de
proyeccion, creando asi una forma de expresion contemporanea.

La obra conjunta de ambos se caracteriza por una union artis-
tica que combina el video, elementos visuales de luz, elementos escul-
toricos y el diseno. Ademas, sus instalaciones hacen del espectador
un participante. Ellos mismos explican que graban el mundo natural
a través de escritos, lentes, representaciones y experiencias. Esto lo
realizan mediante un uso original de la luz, las sombras, los colores y
otros elementos. Este arte de Bachmaier y Gallero se ha visto expuesto
internacionalmente es lugares de gran renombre, como en el Emirates
Palace de Abu Dhabi.

Una de su obra mas conocida es “Sea Light in the Night”,
expuesta en la Academia de Arte de Hamburgo. Aunque “Luminous
Field”, representa la obra cumbre de éstos artistas, intervencion pro-
yectada en 2012 sobre el pavimento del Milenium Park de Chicago,
obra que interactuaba con el publico, con el entorno urbano y con la
famosa obra de Anish Kapoor “Cloud Gate” o “The Bean”, como po-
pularmente se la llama. Ademas el sonido y el performance formaron
parte de la intervencion.




Luftwerk
Luminous Field
2012
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Jaume Barrera i
Carme de la Calzada
Escultura de Llum
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> Jaume Barrera / Carme de la Calzada

Jaume Barrera i Fusté nace en 1954 en Barcelona. Se licencia en
Ciencias de la Informacion y Bellas Artes. Se doctora después en Escul-
tura, en la Universidad de Barcelona, 1997. Es un artista cuya obra se ha
expuesto en varias ciudades de Catalunya, Alemania y Holanda.

Por otro lado, Carme de la Calzada nace en 1944 en Barcelona.
Es aparejadora especializada en urbanismo. Ha trabajado con arquitec-
tos de renombre como, Ricardo Bofill o Emilio Donato. Carme de la Cal-
zada es reconocida también como interiorista. Obras importantes son la
casa del politico Jordi Solé Tura o la casa para el filésofo Xavier Rubert
de Ventds. Esta artista ha realizado exposiciones desde el ano 1976.
Ambos, Jaume Barrera y Carme de la Calzada, ganan el concurso para
realizar un monumento en memoria de Joan Brosa, en Barcelona.

En el carrer Bon Pastor esta situada la sede del “Col-legi
d’Aparelladors i Arquitectes Tecnics de Barcelona” (CAATB). Las obras
emblematicas que figuran tanto en la azotea del edificio como en el pa-
vimento ademas de la fachada son autoria del artista y poeta miembro
del movimiento artistico catalan informalista “Dau al set” Joan Brossa. Lo
peculiar en este caso es que las obras de Brossa conviven en perfecta
armonia con una intervencion llamada “Escultura de Llum” de la apareja-
dora Carme de la Calzada y el artista Jaume Barrera. Se trata de un ho-
menaje péstumo que la entidad hizo a Joan Brossa poniendo a concurso
el proyecto y condicionandolo a trabajar en grupo o pareja.




Esta intervencion en el espacio publico disehada con luz forma
parte de uno de los pocos proyectos de arte publico que se generan
con la proyeccion de luz como elemento formativo principal. Con dichas
caracteristicas centradas en la construccion luminica solamente pode-
mos enumerar en la ciudad de Barcelona piezas como “Deuce coop”
de James Turrell y “L’estel ferit” de Rebecca Horn, obras ya comentadas
anteriormente. “Crescendo appare” de Mario Merz situada en el passeig
Joan de Borbd y que no ha funcionado practicamente nunca desde su
inauguracion en 1992 es otra de ellas.

Carme de la Calzada y Jaume Barrera, ganaron con el proyecto
“Escultura de llum” el concurso a realizar en el CAATB, inaugurandose la
obra en octubre del 2000. La mencionada pieza describe la iluminacion
interior, en distintos colores, de los desagles que estan dispuestos en ese
pequeno espacio de la calle del Bon Pastor. El proyecto luminico entabla
un didlogo enriquecedor y no intrusivo con el trabajo de Brossa, interac-
cionandose con él pero sin solaparlo ni ornamentarlo. El aspecto resolutivo
y formal de la propuesta de Calzada y Barrera posiblemente esta disena-
do en la misma clave utilizada por Brossa, en clave de poesia visual.

Jaume Barrera i
Carme de la Calzada
Escultura de Llum
2000
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> Antoni Rosell6

Antoni Roselld Til nace en 1948 en Barcelona. Es un destaca-
ble arquitecto técnico y escultor, influido por el arquitecto Josep Antonio
Coderch, dedicado a proyectos urbanisticos y en especial al disefo de
mobiliario urbano.

Entre sus obras de luz mas destacables, encontramos las tres
farolas gigantes de 42 metros de altura en la Villa Olimpica de Barcelona,
encargadas para las olimpiadas del 1992 que llevan el nombre de Acua-
rio, Piscis y Tauro, como los signos del zodiaco de sus hijas y esposa.
La torre de luz de Via Julia, conocida popularmente como “la seringa” es
otra obra de luz de este artista.

Es un artista de renombre, galardonado numerosas veces con
diferentes premios. Algunos ejemplos son: Primer premio en el concurso
para el monumento a la Libertad d’expressié en Valencia (1985); Primer
premio en el concurso convocado por la Oficina Olimpica para la cons-
truccion de la unidad movil Bus-Olimpic (1986); Segundo premio en el
concurso internacional de proyectos, convocado por la revista japonesa
The Japan Architect (JA) para «A monument in glass for the year 2001 »;
y mencion honorifica en el concurso convocado por el Colegio de Arqui-
tectos de Madrid bajo el lema «Puerta de Atocha» (1998).

Antoni Rosell6
Piscis y Tauro
1992
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Antoni Rosellé
Torre Favencia
1986



> Jeffrey Shaw

Jeffrey Shaw nace en Melbourne, Australia, en 1944. Es investi-
gador y un artista pionero multimedia. Estudia escultura en la Academia
de Brera, Milan y en el St. Martins School de Londres. Entre 1966 y 1989
es el cofundador del “Grupo Artist Placement” en Londres y del Grupo
de Investigacion “Eventstructure” en Amsterdam. De 1993 a 2003 es el
director fundador del Instituto de Medios Visuales del ZKM en Karlsruhe vy,
en 1995, es nombrado profesor de Media Art de la Universidad de Disefio
Staatlichen, de Karlsruhe. En 2003 vuelve a Australia para ser el Director
del Centro de Investigacion y Cinema en la Universidad de Nueva Gales
del Sur. A partir de 2009, Shaw es el Decano de la Escuela de Medios
Creativos de la City University de Hong Kong.

Shaw es un artista destacado en el arte de los nuevos medios de
comunicacion. Su trabajo incluye la performance, la escultura, el video,
y las instalaciones interactivas. Su reconocimiento se debe a ser pionero
en el uso creativo de los medios digitales, como la realidad virtual y au-
mentada, sistemas navegables o la narrativa interactiva. Una de sus obras
mas conocidas es el disefo del cerdo inflable que sobrevold la Battersea
Power Station (1976), y que Pink Floyd utilizd6 como portada de su album
“Animals” para su siguiente gira.

Su obra “La ciudad legible” de 1999, es un buen ejemplo de como
Shaw trabaja la reintroduccion del cuerpo en la tecnologia punta.

Jeffrey Shaw
The Legible City
1999
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> Pablo Valbuena

Pablo Valbuena nace en Madrid en 1978. Es un arquitecto y
artista visual espafnol de renombre internacional. Su obra se caracteriza
por la utilizacion de la luz, para introducir dimensiones de movimiento y
tiempo en el espacio tridimensional consiguiendo alterar la percepcion
visual de este a través de proyecciones que responden a una realidad
virtual en movimiento.

De entre sus obras mas destacadas encontramos “Augmented
Sculpture” (Esculturas Aumentadas), presentadas en el Ars Elecontroni-
ca de Linz. Otro ejemplo a remarcar es su intervencion “Entramando”,
en la plaza de las Letras de Madrid. Su intervencion luminica sobre la
fachada del Ayuntamiento de La Haya, durante el festival Todaysart 08,
también es digna de mencion, producida mediante Medialab Prado.

Las obras de Valbuena han sido expuestas internacionalmente,
por ejemplo en Corea, Singapur, Canada o Austria. Por Ultimo, mencio-
nar que esta asociado a MedialL.ab Prado, a través del grupo de inves-
tigacion sobre luz, espacio y percepcion, que ha creado junto a Daniel
Canogar y Julian Oliver.

Pablo Valbuena
Augmented
Sculptures
[serie]

2008
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Pablo Valbuena
Quadratura
2010
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El arte de luz y la naturaleza como medio facilitador de interven-
ciones artisticas

En este apartado veremos algunos artistas de luz que trabajaron
en el espacio natural, casi todos pertenecientes al Land Art. En cualquier
caso, No son todos ellos los que participan de ese movimiento y, por o
tanto, de ahi que el este subcapitulo no se denomine exclusivamente,
por ejemplo, “El Land Art y la luz”. Tal es el caso del artista japonés Su-
sumu Shingu, que utiliza algunas de sus esculturas para crear artefactos
generadores de energia eléctrica, lo cual es un dato novedoso en cuanto
a la vinculacion de la naturaleza, la energia eléctrica y por consiguiente la
luz. Otro caso que no aparece en éste apartado pero que deberia estar
si no fuese porque tiene un espacio propio en el capitulo IV, es Francesco
Mariotti, quien trabaja en la naturaleza con obras vinculadas a proyectos
de biologia, donde se plantean habitats para comunidades de luciér-
nagas, estudiando el medio de comunicacion entre éstas, presumible-
mente a través del parpadeo de sus luces. Chillida es otro artista que no
ha pertenecido al grupo de los artistas del “Land Art”, pero que tuvo su
aspiracion de hacer una obra en esos términos que, desgraciadamente,
no pudo llegar a realizar debido a su fallecimiento el afio 2002.

Los artistas que aqui aparecen, al margen de los mencionados
anteriormente, son bien conocidos por su trabajo en el movimiento del
“Land Art”, siendo histdéricos por sus obras e investigacion respecto a
la luz, trasladada al arte en espacios de paisaje natural. El artista que
también deberia repetir en este subcapitulo seria James Turrell, pero ya
hemos visto de su obra en diferentes apartados, siendo el artista de la
luz mas versatil que existe.

(21) Klee, 1968: 229
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> Eduardo Chillida

Eduardo Chillida Juantegui nace en 1924 San Sebastian, Espa-
na vy fallece en 2002 en su ciudad natal. Es un importante escultor, que
empieza su carrera artistica en el Circulo de Bellas Artes de Madrid. Alli
realiza sus primeras piezas escultéricas, pese a haber abandonado afos
atras el ingreso a los estudios de Arquitectura. Posteriormente se tras-
lada a Paris, donde su obra comienza a tomar cuerpo. Sus primeras
esculturas son en yeso.

Es durante esta estancia en la capital gala cuando Chillida forja
su rivalidad con el también vasco Jorge Oteiza.. La obra de ambos ar-
tistas se vincula con la tradicion constructivista, aunque cada uno con
tematicas parcialmente diferentes. Oteiza acus¢ a Chillida de plagio en
el texto “La ley de los cambios” del “Libro de plagios de 1991”7, aunque
finalmente y alla por 1997, ambos escultores decidieron hacer las paces.
Antes de este acontecimiento, en 1951, Chillida regresa a su ciudad na-
tal, donde realizara sus primeras piezas en hierro forjado (ilarik en vasco),
material que seguira utilizando a lo largo de toda su carrera.

Eduardo Chillida
Proyecto para el
“Monumento a la
Tolerancia”

1993
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Algunas de sus obras de mas renombre se caracterizan no soélo
por encontrarse en lugares publicos, sino porque forman parte intrinseca
del propio creador. Algunos ejemplos son “El Peine del Viento”, en San
Sebastian, o el monumental “Elogio del Horizonte” en Gijon. Del buen
numero de premios que recogiod en vida, quizas el mas importante resulta
el del Premio Principe de Asturias de 1987.

LLa obra que aqui nos ocupa es un proyecto que Chillida disend
para la montana Tindaya situada al norte de la isla de Fuerteventura (Islas
Canarias). El proyecto se titula “Monumento a la tolerancia” y se trata de
una cavidad horadada en el corazén de la montana en forma de cubo
de 50 metros de lado. El proyecto que recientemente ha sido reactivado
por la familia del artista, resulta polémica para las gentes del lugar, por
el impacto medioambiental que podria tener, segun los habitantes de la
isla. En cualquier caso, el proyecto resulta una obra singular pensada
para el espacio natural, donde la luz es primordial, como ya lo es para la
obra del artista que coincide con esos parametros formales de trabajar
con el hueco como parte esencial del volumen de la obra.

Tindaya,
Fuerteventura,
Espafa
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> Walter de Maria

Walter De Maria nace en Albany, California en 1935 y es un es-
cultor de Land Art aparte de ser compositor también. Sus estudios de
arte los realiza en la Universidad de California, Berkeley (1953-1959) vy,
aunque se forma inicialmente como pintor, evoluciond a la escultura 'y a
la utilizacion de otros medios de comunicacion.

En 1960, De Maria se traslada a Nueva York. Sus primeras es-
culturas de esa época estaban influidas por el dadaismo y otros movi-
mientos de arte moderno. Por este motivo, acostrumbra a utilizar for-
mas geométricas simples y materiales de fabricacion industrial, como el
acero inoxidable y el aluminio. En esta época De Maria realizd6 ademas
otros proyectos, como la composicion de dos obras musicales (“Music
de Cricket” en 1964 y “Musica Océano” en 1968). También produjo dos
peliculas.

Por otro lado, De Maria se interesa también por el Land Art y
desarrolla su arte influenciado por este. Su objetivo es crear situaciones
en las que la luz, el paisaje, la naturaleza y el tiempo se conviertan en
una experiencia intensa. Segun él, la obra de arte tiene la finalidad de
hacer que el espectador piense en la tierra y su relacion con el universo.
Asi pues, podriamos concluir que la practica artistica de De Maria esta
conectada con el minimalismo, el “Land Art” y el arte conceptual en una
perfecta armonia.

La obra que ahora nos ocupa es “The Lightning Field” (1977),
compuesta por 400 postes de acero inoxidable dispuestos en forma de
rejilla en el desierto a lo largo de una milla, que segun la hora y el clima,
los efectos Opticos que se producen son distintos. Lo mas importante de
esta obra es el espectaculo luminico contemplado durante las tormentas
eléctricas al captar las varillas los relampagos de las mismas.

Otros trabajos ya en otro ambito, son sus perdurables obras
urbanas, como “Kilometro Vertical Tierra” (1977), Kassel, Alemania; o
“The Broken Kilometre” (1979), en West Broadway, Nueva York. Estas
dos Ultimas estan incluidas en la serie de esculturas monumentales
de formato horizontal, y cuentan con grupos de elementos ordenados
segun calculos precisos.

Walter de Maria . e
Lightning Field —
1977
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Walter de Maria
Lightning Field
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Michael Heizer
Double Negative
1969-1970
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> Michael Heizer

Michael Heizer nace en Berkeley, California en 1944. Es un pai-
sajista contemporaneo especializado en esculturas de gran escala e in-
tervenciones de Land Art. Estudia en el San Francisco Art Institute (1963-
64) y se traslada después a Nueva York, donde empieza a producir sus
pequenos cuadros y esculturas. A finales de 1960, Heizer deja Nueva
York y se centra en zonas de desierto de Nevada y California, donde
empieza a producir obras de gran escala.

Entre sus obras mas importantes esta su proyecto “Double Ne-
gative”, realizado en la Sierra de Nevada, entre 1969 y 1970, para el
cual se desplaza 240.000 toneladas de roca y se realizan dos enormes
trincheras. Desde ese momento, Heizer ha continuado su exploracion de
movimiento de tierras. Otra obra a recalcar es el antiguo edificio de IBM
(1982), Nueva York. Para esta obra Heizer corta la parte superior de una
roca de grandes dimensiones y la coloca sobre soportes ocultos dentro
de una estructura de acero inoxidable. Esta obra es disefiada como una
fuente, asi la roca parece flotar sobre el agua corriente.

Michael Heizer
Beacon of Light
1967
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> Nancy Holt

Nancy Holt nace en Worcester, Massachusetts en 1938. Es una
artista estadounidense remarcable por sus esculturas publicas, sus ins-
talaciones y sus obras de Land Art, entre otros medios. Realizd sus es-
tudios en la Universidad de Tufts en Medford, Massachusetts. Empez6
sus carrera artistica como fotografa y artista de video, materiales que ha
incluido en su obra artistica posterior al realizar estudios sobre los movi-
mientos de la tierra, el sol y las estrellas a partir de puntos fijos. Hoy Holt
es conocida primordialmente por sus obras ambientales de gran escala,
ubicadas en lugares publicos de todo el mundo, pero sobre todo sus
obras de “Land Art”.

Como artista del movimiento Land Art, pretendi® como todos
aquellos artistas vinculados al mismo movimiento, descontextualizar las
obras de arte con el circuito comercial y especulativo, basado Unicamen-
te en el negocio de ganar dinero. Sus obra se desarrollaban en grandes
espacios naturales, lejos de la civilizacion. El ejemplo que aqui vemos es
su gran obra “Sun Tunnels”, Utah (1973-1976). Esta consta de cuatro tu-
neles de grandes dimensiones, dispuestos en forma de “X”, y alineados
estratégicamente en medio del desierto. La finalidad de esta obra es pro-
porcionar refugio del sol en el desierto y deleite, ya que una vez dentro se
puede ver el efecto maravilloso de los juegos de luces. Las obras de arte
de Holt tratan a menudo de como se percibe el tiempo y el espacio.

Nancy Holt
Sun Tunnels
1973-1976
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Nancy Holt
Sun Tunnels
1973-1976




> Susumu Shingu

Susumu Shingu nace en 1937 en Osaka, Japdn. Se gradua en
1960 por la Universidad de las Artes de Tokio, con especializacion en
pintura al éleo. Se desplaza a Roma becado por el Gobierno italiano,
donde estudia pintura al dleo con Franco Gentilli en la Accademia di Belle
Arti di Roma. En 1966 realiza su primera exposicion de esculturas tridi-
mensionales en la Galleria Blu de Milan. Poco después vuelve a Japon.

Es un artista reconocido internacionalmente, que ademas ha ga-
nado numerosos premios y galardones, como ser uno de los ocho escul-
tores seleccionados para exhibir obras en EXPO’70 de Osaka (1968); el
Premio de Arte Mainichi por sus actividades de viento Caravan (2002); la
Medalla de cinta purpura por sus actividades artisticas (2002); o el primer
premio en la Exposicion numero 20 de Escultura Contemporanea de la
Muestra japonesa de 2002; entre otros.

Sus obras como “Sinfonietta of Light” del aho 2012 o las escul-
tura donde capta la energia del viento para desarrollar energia eléctrica,
hacen que sea uno de los artistas contemplados en éste apartado que
habla de aquellos artistas preocupados por el paisaje natural y la luz.

Susumu Shingu
Sinfonietta of Light
2012
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La ciencia y las nuevas tecnologias como interrelacion
multidisciplinar en el arte luminico contemporaneo

Las intervenciones artisticas realizadas a través de las nuevas
tecnologias, posiblemente representen las mas numerosas de nuestros
ultimos tiempos, debido a la proliferacion de las tecnologias y la multitud
de posibilidades que estas ofrecen al campo de la investigacion y el arte.

Un clasico que no podia faltar, considerado ya una leyenda del
arte de luz y las nuevas tecnologias es Nam June Paik, pero también
debemos contemplar al artista y cientifico Frank Malina, quien vivio entre
el arte y la ciencia toda su vida.

Los artistas de nueva generacion serian muchos los que podrian
aparecer en este subcapitulo, pero debido al gran niumero de ellos, nos
hemos quedado con una pequena representacion de diversos paises y
formatos de trabajo para hacer una aproximacion a lo que resulta mas
actual dentro de las tendencias artisticas, que ademas trabajan con la luz
como elemento fundamental.

(22) Weibel, 2006: 98
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Peter Kogler
Untitled
2010



> Peter Kogler

Peter Kogler nace en Innsbruck, Austria en 1959. Es un artista
multimedia austriaco y uno de los pioneros del arte por ordenador. Su
arte ha cambiado la imagen del espacio expositivo que se tenia hasta el
momento.

Sus instalaciones usan las tres dimensiones del espacio y se dis-
ponen como si fuesen una superficie pictdrica. Se caracterizan por usar
fondos de pantalla de impresion de serigrafia o proyecciones de elemen-
tos organicos, tuberias, o formas entrelazadas. Ademas, utiliza cédigos
pictoricos, entre los que destaca su famosa Ant (hormiga), tuberia y mo-
tivos del cerebro. Estos cddigos son parte del vocabulario de sus obras
desde principios de 1980.

Una de sus grandes obras es su proyeccion “Sin titulo” en la
Schirn del 2010. En esta obra el artista crea un espacio de ilusion lu-
minica, el cual siente como si el suelo desapareciera bajo sus pies. Las
cuadriculas de lineas se convulsionan y transforman en un juego de mo-
vimientos. Todos los elementos proyectados transforman su estructura
original. Ademas, a todo esto le acompana un sonido vibrante compues-
to por Pomassl Franz. La luz es un elemento muy importante para lograr
todos estos efectos. Por ultimo, cabe mencionar que esta obra fue in-
cluida en dos programas de Documenta. Otra obra en la misma linea es
“Sin titulo” Mumok, expuesta en Viena el ano 2008.

Peter Kogler
Untitled
2012
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> Rafael Lozano-Hemmer

Rafael Lozano-Hemmer nace en México en 1967. Es un artista
electronico destacado por sus instalaciones interactivas, que se encuen-
tran en un punto entre la arquitectura y el performance. La finalidad de su
arte es la creacion de plataformas donde la participacion ciudadana jue-
ga un papel importante con las nuevas tecnologias, como la robdtica, la
luz artificial y la sombra que esta produce. Elementos como la vigilancia
en red y los sistemas de seguimiento, constituyen elementos de juego en
el discurso de este artista.

Cabe destacar que sus intervenciones luminicas interactivas de
gran formato han sido comisionadas internacionalmente, formando par-
te de eventos importantes como la Cumbre Mundial de la ONU en Lyon
(2003), la ampliacion de la Union Europea en Dublin (2004), el memorial
de la masacre estudiantil de Tlatelolco en Ciudad de México (2008), los
Juegos Olimpicos de Invierno en Vancouver (2010) o el 50 Aniversario del
Museo Guggenheim de Nueva York (2009), entre otras muchas.

Ha sido el primer representante de México en la Bienal de Ve-
necia (2007); ha expuesto su obra en colecciones de arte de la talla del
Moma de Nueva York o la Tate Gallery de Londres entre otras.

Es un artista de gran reconocimiento internacional que ha sido
premiado y galardonado en muchas ocasiones como, la obtencién de
dos premios BAFTA de la Academia Britanica; el Trophée des Lumié-
res de Lyon; una Nica de Oro, en el Prix Ars Electronica de Austria; y
un Premio internacional de la Bauhaus en Dessau, entre otros. Cabe
destacar también, que Hemmer ha impartido clases en universidades
de renombre como Harvard, el Art Institut of Chicago, o el Danish Ar-
chitecture Centre, CCA de Montreal, entre otras.

Rafael
Lozano-Hemmer
Amodal Suspension
Yamaguchi, Japén
2010
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Rafael
Lozano-Hemmer
Sandbox - Relational
Architecture

2010
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Anthony McCall
Between You & |
2006




> Anthony McCall

Anthony McCall nace en 1940. Es un artista de vanguardia bri-
tanico especializado en cine cuyo arte gira en torno a la luz. McCall es-
tudia a finales de 1960 disefno grafico en Ravensbourne College of Art
and Design, Bromley, Kent, Inglaterra, donde empieza a experimentar
con el cine. Sus primeras peliculas son de espectaculos al aire libre y
destacan por el uso minimo de elementos, como por ejemplo, el fuego.

En 1973 se muda a Nueva York, donde sigue sus actuaciones
contra incendios creando su serie de peliculas llamada “Luz sélida”
(1973), una de sus obras mas importante. Esta obra esta basada en
proyecciones en forma de cono que resaltan las cualidades de la luz en
la concepcion de formas tridimensionales y por consiguiente escultori-
cas. McCall retomo esta obra de nuevo mas de 20 anos después, tras
una retirada del arte, esta vez utilizando proyecciones digitales. Otra
obra a destacar de este artista es “You and |, Horizontal” (2005), inclui-
da en una serie que contempla movimientos de ondas luz en multiples
variaciones, llamados por el artista como “resultados” refiriéndose a
sus peliculas.

Anthony McCall
Light describing
a Cone

1973
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> Frank Malina

Frank J. Malina nace en 1912 en Texas, EE.UU, y fallece en 1981
en Paris, Francia. Fue una combinacion de artista, cientifico, humanista y
editor a la vez. Se licenci¢ en Ciencias de la Ingenieria mecanica agricola,
en la Universidad de Texas en 1934. Se doctord mas tarde en Aeronau-
tica, por el Instituto de Tecnologia de California. De hecho, dedic una
parte de su vida a la aeronautica, aunque en 1953 Malina se centra en
las artes visuales.

Es conocido internacionalmente por su pionera contribucion al
arte cinético, por la creacion y desarrollo de la revista Leonardo, por
su colaboracion en el desarrollo de cohetes, y por promover con gran
impetu la cooperacion entre la ciencia, la tecnologia y las artes visuales.
Respecto a su trabajo artistico, es reconocido como un pionero de la
luz. Frank Malina escribié un gran articulo sobre este tema, “La luz eléc-
trica como medio en las Bellas Artes Visuales: A Memoir” (Leonardo 8,
109. 1975). En 1955 tuvo lugar la primera exposicion de pinturas ciné-
ticas en la que las obras de Malina se mostraron en el Allendy Galerie
Colette, Paris.

Frank Malina
Vortex and Three
Molecules

1965
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El arte de Malina se podria dividir en cuatro clases. La “Lumidy-
ne”, donde la luz eléctrica brilla a través de elementos maoviles y estaticos
pintados; la “Reflectodyne”, donde la luz eléctrica se refleja en espejos
moviles o similares; la “Polaridyne”, donde se utilizaban los efectos opti-
cos producidos por la luz al pasar a través de materiales polarizantes; y
el “Audio-Kinetic System”, obras en las que luz, el movimiento y la escul-
tura son activados mediante el sonido y sus variaciones de intensidad.
La finalidad de Malina es crear “nuevos paisajes” a partir de la ciencia y
la tecnologia.

De entre sus obras encontramos titulos como “Osa Mayor”, “Or-
bit IV”, o “Polaris”. En estas trata de interactuar la ciencia y el arte del mo-
mento. Cabe mencionar también su mural cinético, “El Cosmos”, para
la construccion del Pergamon Press, en Oxford, Inglaterra. Las obras de
Malina fueron exhibidas en galerias y exposiciones de todo el mundo,
como el Museo de Arte Nacional de Paris, el National Gallery de Praga,
o el Palacio de las Artes y las Ciencias de San Francisco, entre otros.

Frank Malina

Geometry |
1961
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> Nam June Paik

Nam June Paik nace en 1932, en Seul, Corea del Sur, y fallece en
2006 en Florida, EE.UU. Es un famoso compositor y video artista de gran
reconocimiento. Estudid musica e historia del arte en la universidad de
Tokio; teoria de la musica en Munich, Colonia y Freiburgo. Ha trabajado
con una gran variedad de medios de comunicacion y esta considerado
como el iniciador del videoarte. Cabe mencionar que participd en el gru-
po de performance y happening Fluxus.

En 1964, Paik se trasladd a Nueva York y comenzd a trabajar
combinando video, musica y performance. En 1965 ya es una celebridad
internacional, gracias a sus trabajos creativos y entretenidos.

Algunos ejemplos son “Video Fish” de 1975, que consiste en
una serie de acuarios dispuestos en una linea horizontal, donde se
encuentran peces reales que nadan frente al mismo numero de mo-
nitores que muestran imagenes de video de otros peces; y “Superca-
rretera electronica” (1995), exhibicion permanente en la Galeria Lincoln
del Smithsonian American Art Museum. Esta Ultima obra es un buen
ejemplo de su critica a la cultura estadounidense, obsesionada con la
television. Merece la pena mencionar también la intervencion que hizo
con la famosa violoncelista Charlotte Moorman “Concierto para Cello
TV y videos” en 1971.

Nam June Paik ha realizado exposiciones por todo el mundo y ha
sido un artista galardonado muchas veces, como por gjemplo con la Or-
den al Mérito Cultural (2007); el Premio Kyoto de Arte y Filosofia (1998);
o la Medalla Picasso (1992), entre otras menciones.

Nam June Paik
Electronic
Superhighway
1995
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Nam June Paik
Megatron Matrix
1995



Wen-Ying Tsai
Multichromic |
1970
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> Wen-Ying Tsai

Wen-Ying Tsai nace en 1928 en Fujian, China, y fallece en 2013
en Estados Unidos. Es un escultor y artista cinético muy reconocido in-
ternacionalmente por sus esculturas cibernéticas. Se traslada a EE.UU
donde se licencia en Ingenieria Mecanica por la Universidad de Michigan
en 1953. Sus estudios artisticos empiezan en la Art Students League,
estudios que realiza por la hoche mientras trabaja como ingeniero de
dia. En 1963, Tsai gana la beca John Hay Whitney para desarrollar una
investigacion pictérica, 1o que le hace decidirse por explorar las artes.

Poco a poco su interés se centra en las construcciones tridi-
mensionales con efectos Opticos creados por el uso de la luz ultraviole-
ta y pintura fluorescente. A esto le suma luego movimiento, a partir de
motores multi cinéticos. Por Ultimo, su arte evoluciona hacia la creacion
de obras que emulan fendmenos naturales; para esto utiliza sus conoci-
miento en ingenieria. La finalidad ahora es hacer interactuar al especta-
dor con la obra. Esto le llevd a usar el estroboscopio y el uso de control
de retroalimentacion.

Un ejemplo de su obra es la exposicion “Escultura cibernética”
(1968), expuesta en Galeria Howard Wise de Nueva York. Dicha obra
gand el premio COMA. Otra obra digna de mencion es “Escultura ar-
monica” (1969). Esta se compone en un conjunto de varillas de acero
inoxidable que se mantienen esbeltas sobre un plato. Esta obra se en-
cuentra en un cuarto oscuro, donde luces estroboscopicas se encienden
variando las luces intermitentes ya que estan conectadas al sonido y a
sensores de proximidad. Con la vibracion del sonido las varillas se curvan
y flexionan arménicamente, como si se movieran bailando. Las obras de
Tsai se exponen internacionalmente, desde Estados Unidos hasta Asia.

]
e Q“
: bl nt “
4 A L |
L4 1 e,n. ‘Q
nl
v ™ J
v v
> ¥ o () QEI eh .‘
LJ -
"L S < oh
. . I &
<1 R r v oee
» > o g - 9" n &8
& 14 Angh oY
v & . SO 8 8
o Y W Wl v v
S B e &l
a Wi 2,
ya. e N v
. A a Yy
}": .\‘4 l 4 3
U A B ah ap v Ll
”v e _wy
» " <’
5 “p » ' e
3\* i d . A
A W - i
LA . “ L]
@ o »
" o> kY ' 2 .
W v
@ av
b
v o
v




La luz en el arte de género

Las mujeres artistas, como colectivo reivindicativo que han sa-
bido defender sus posiciones y reinventar sus discursos en el periodo
temporal que contempla esta investigacion, de los afos cincuenta hasta
nuestros dias, no podian ser menos como grupo importante de artistas
en el panorama de arte contemporaneo. Dichas creadoras ejercen un
discurso reivindicativo que invita a reflexionar sobre el papel de la mujer
en la sociedad del siglo XXI'y sobre la necesidad de no volver a repetir
los errores de un pasado inmediato que ha recriminado la capacidad de
expresarse, en todos los niveles, al femenino.

En este apartado, veremos a artistas internacionales y naciona-
les, todas ellas de una gran calidad y prestigio, que han formado parte de
esos movimientos reivindicativos feministas, en pro de la igualdad de la
mujer respecto a los hombres en todos los ambitos que contempla una
sociedad moderna. Evidentemente, todas las artistas que aqui aparecen,
comparten también la caracteristica de que han tenido el mismo interés
plastico y artistico de expresarse a traves de un medio tan contempora-
neo como es la luz. Se contemplan diferentes formas de hacer y de sentir
en el tratamiento de la misma, dando resultados ricos y sorprendentes.
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Eugeénia Balcells
Via Lactea [seri€]
2011



> Eugenia Balcells

Eugenia Balcells nace en 1943 en Barcelona, donde estudia la
diplomatura de Arquitectura Técnica. En 1968 se traslada a Nueva York,
donde realiza un Master en Arte. Es una artista reconocida por su trabajo
dentro del cine experimental y el arte audiovisual.

Balcells inicia sus primeras producciones artisticas a mediados
de los 70 con obras de critica social sobre los medios de comunicacion y
el papel que estos juegan en la sociedad de consumo, hablando también
del papel de la mujer en la sociedad. A finales de los 70 empieza a utilizar
el circulo en obras significativas, estrategia empleada en obras como la
pelicula “Fuga” (1979). A partir de aqui, Balcells sigue explorando en la
relacion entre imagenes y sonidos, y realiza trabajos “Sound Works”; o
“Color Fields”, presentado en el | Festival Nacional de Video en el Circulo
de Bellas Artes de Madrid (1984). Consigue darle un giro a la vision de la
imagen electronica con la obra TV WEAVE, presentada en el Institute for
Art and Urban Resources, P.S.1, Nueva York (1985).

Su obra artistica esta compuesta por un prolifico nimero de ins-
talaciones audiovisuales que, a veces reflexionan sobre la luz, y otras
sobre otras miradas de la artista. Obras sobre la luz encontramos “Fre-
cuencias” (2009), Barcelona, obra con la cual el “Consell Nacional de la
Cultura i de les Arts” le concedio el “Premi Nacional d’Arts Visuals de la
Generalitat de Catalunya”; o su ultimo trabajo, una instalacion perma-
nente llamada “Jardin de Luz” (2003), Collserola, Barcelona. Algunos de
estos otros intereses del artista son, por ejemplo, la utilizacion de objetos
cotidianos, reflejado en numerosas obras, como “En el corazén de las
cosas” (1998), Tarragona; o “Roda do tempo” (2001), Brasil. Otro interés
es el papel de la mujer en la cultura, reflejado en obras como “Un espai
propi” (2001), Barcelona, un homenaje a Virginia Woolf. De entre su re-
conocimiento artistico destaca la Medalla de Oro al Mérito en las Bellas
Artes, recibida en 2009.

Eugénia Balcells

Frecuencias
2009
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(23) Titz, 1999

Barbara Kruger
The Globe Shrinks
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> Barbara Kruger

Hoy en dia, el trabajo de Kruger es multimedia: completa los mensajes
escritos con otros acusticos, la fotografia con proyeccion de video.

Barbara Kruger es una artista conceptual estadounidense. Estu-
di6 Artes Visuales en la Siracusa University y Arte y Diseno en la escuela
Parson’s de Nueva York. Tras sus estudios realizd numerosos trabajos
creativos de diseno en importantes revistas como “Aperture”, que le in-
fluirian después en su obra.

Su trabajo artistico es conocido principalmente por ser de carac-
ter fotografico, en el que mezcla su conocimiento como disenadora grafi-
ca, la influencia de los medios de comunicacion y su gusto por la poesia.
Ademas, primordialmente son en blanco y negro y tienen un pie de foto
hecho con letras blancas sobre un fondo rojo. Aparte de su fotografia,
también es importante otro tipo de trabajos realizados por esta artista,
como el disefio de cubiertas para libros de tematica politica, carteles o
incluso camisetas.

En todos sus trabajos artisticos hace una critica a la sociedad de
consumo, cosa que le supondra criticas mas adelante, cuando su obra
se comienza a cotizar en los circuitos artisticos. Trabaja sobre fotografias
ya existentes y junto a su aportacion y sus mensajes, consigue conmo-
ver la conciencia del espectador. De entre sus esléganes mas conocidos
estan “Your Body is a battleground” (tu cuerpo es un campo de batalla)
o “l shop therefore i am” (Compro, luego existo). Su trabajo ha sido ex-
puesto en lugares de gran renombre como la Bienal de Whitney en 1983;
la VIl “Documenta” de Kassel; o en la Bienal de Venecia del 1982.




> Jana Sterbak

Jana Sterbak nace en 1955 en Praga aunque se muda muy joven
a Canada, donde inicia sus estudios artisticos en la Escuela de Arte de
Vancouver. Después continda formandose y se licencia en Bellas Artes
en la Universidad de la Concordia en Montreal, en 1977.

Es una artista de renombre por sus esculturas conceptuales. Su
arte se caracteriza por girar entorno a la idea del cuerpo, ser piezas
oscuras y de corte feminista con un toque irénico. Algunos ejemplos
importantes son “El vestido” (1984) o “Control remoto” (1989), obra de
gran importancia en su referente creativo. En su trabajo domina un cierto
pesimismo, fruto de la influencia de la cultura checa y de obras de Kafka
entre otros motivos. Por otro lado, tiene un espiritu dadaista, utilizando
una gran gama de materiales en sus esculturas. Otras obras de renom-
bre son “Vanitas, vestido de carne para un anoréxico Albino” (1987). En
esta Sterbak hace una metafora entre un vestido de mujer, que ya esta
usado, y la carne, metafora de la muerte. Sus mensajes artisticos estan
plagados de numerosas analogias y metaforas. Su arte es reconocido y
galardonado internacionalmente, el ultimo reconocimiento fue el Premio
Visual y de Artes Media recibido en 2012.

Jana Sterbak
Artist as Combustible
1987
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> Eulalia Valldosera

Eulalia Valldosera nace en 1963 en Vilafranca del Penedés, Bar-
celona, donde recibe su formacion artistica. Su trabajo artistico esta in-
fluenciado por el contexto historico del momento, un tiempo de cambios
donde el rol de la mujer es muy poco valorado.

Se traslada a Holanda a principios de los anos 90, donde realiza
un arte conceptual relacionado con el cuerpo, lo que le lleva a la idea de
utilizar su propio cuerpo, plantando la idea de lo tangible y no tangible
respecto a la materia. Fruto de esto es por ejemplo su obra “El ombligo
del mundo”. A partir de este momento su arte evoluciona girando entor-
no a la mujer, su representacion y su experiencia. Cabe destacar su obra
“Apariencias” (década de los 90), compuesto por unas instalaciones que
no dejan al espectador impasible. Sus instalaciones se caracterizan por
crear una conexion entre el publico y los objetos, dispositivos e imagenes
que constituyen su obra.

Su primera retrospectiva fue expuesta en 2001 en el Witte de
With de Rotterdam y la Fundacié Antoni Tapies de Barcelona. Ademas,
fue con sus instalaciones y performances con lo que gané el renombre
internacional, participando en bienales como la de Sydney en 1996, Es-
tambul y Johannesburgo en 1997, Sao Paulo en 2003, o Venecia en
2001, entre otras.

Eulalia Valldosera
Cama lll -
Quemaduras #9
2010
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Eulalia Valldosera
El Periodo
2006
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Capitulo Ill:

Acontecimientos que han potenciado la utilizacion de la luz como manifestacion artistica

En el periodo temporal en el cual se desarrolla esta tesis, ha ido sur-
giendo un creciente interés por el arte de luz, y sobre todo en lo que afecta
al espacio tridimensional. Por tanto es de entender que semejante interés,
haya generado un seguimiento por parte de instituciones tanto publicas como
privadas. Atrés queda aquella segunda Exposicion Universal celebrada en la
ciudad de Barcelona, la cual significd un hito histérico en lo que se refiere a
la difusion internacional de un espectaculo luminico, y aunque en este caso,
seguramente, el planteamiento no fue precisamente el de promocionar el arte
de luz, siempre quedo ese primer testimonio de un evento internacional como
es “La Font Magica” situada en la montana de Montjuic.

Desde los anos cincuenta, se vienen sucediendo una serie de acon-
tecimientos promovidos por instituciones publicas y privadas que recogen
justamente ese interés por una forma de entender el arte tan amplia como
la que contempla toda forma de tratamiento artistico donde la luz tiene un
papel fundamental. Existen muchos casos y solo veremos cuatro en este
capitulo, debido a la imposibilidad de verlo todo. Se trata de hacer cinco
pinceladas de las mas proximas o de las que he tenido la ocasion de ver
0 recibir informacion de primera mano. Un evento que veremos aqui y que
se ha ido sucediendo estos ultimos anos es “Luzboa”, exposicion temporal
que se viene realizando en la ciudad de Lisboa desde su primera edicion
realizada en el ano 2004.

Otro evento que por su dimension, resulta de los mas atractivos
fue la gran exposicion en el ZKM de Karlsriihe en Alemania, “Light art
from artificial light”, 2005-2006. Es un riguroso repaso del “Arte de Luz”
desde sus principios hasta nuestros dias, donde se pudieron ver algunas
de las mejores obras realizadas en esta disciplina.

La Bienal de Venecia del afno 2011 en su edicién 54, también
tuvo un especial interés por la relacion de la luz con el arte, llevando el
titulo de “ILLUMinazioni-ILLUMinations”, donde convergieron artistas de
todas las nacionalidades y tendencias del panorama artistico contempo-
raneo que trabajan con luz.

A nivel local, las Festes decennals Candela 2011 de Valls en la pro-
vincia de Tarragona, con su exposicion “LUMENS”, representa un buen re-
ferente para poder apreciar durante unos dias, obras de los mejores artistas
internacionales que utilizan la luz para expresar sus ideas en unos trabajos
dispares, pero todos interesantes. El Unico problema de este evento es que
solo se realiza cada diez anos, siendo la primera edicion del ano 2001 y la
ultima en 2011. Tratandose de una poblacion no muy grande, la seleccion
de artistas se reduce a un nimero de diez aproximadamente, pero, en este
caso, también podriamos decir que prevalece la calidad a la cantidad.

Para acabar este capitulo, veremos el Xl Foro Internacional en
2012 de Sculpture Network, realizado en el Kunstmuseum de Celle, Ale-
mania, cuyo eje central también fue la luz en el arte contemporaneo.
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Es evidente que este capitulo es una seleccion de esos eventos
citados anteriormente y que no es posible verlos todos ya que cada vez
mas se esta generando ese interés que antes describia sobre la luz en el
arte, siendo ademas un medio expresivo en continua investigacion tanto
en las técnicas como en los lenguajes expresivos a utilizar. Un gjemplo de
alguno de los acontecimientos que No veremos pero que merece la pena
mencionar es el certamen “Torino, Luci d’artista”, en el que vemos una
obra de la artista alemana Rebecca Horn para su edicion del afo 2011.

Rebecca Horn
Piccoli Spiriti Blu
2011
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Bienal Internacional de la Luz “Luzboa”
Lisboa, Portugal, 2004

En el verano del ano 2004 se celebro la primera edicion de Luz-
boa, siendo desde entonces el acontecimiento artistico sobre la luz mas
relevante que se celebra en Portugal. Se ilumind la ciudad de Lisboa
durante unos dias con manifestaciones artisticas de todo tipo, que han
venido enriqueciendo dicha ciudad convirtiéndola cada dos anos en un
reclamo importante para los artistas que trabajan y se desarrollan en el
campo de la luz y el espacio tridimensional.

Merece la pena hacer una breve valoracion de Luzboa como uno
de los eventos mas interesantes que se realizan sobre arte con la luz
como eje fundamental, siendo en 2004 su primera edicion, lo cual repre-
senta que Luzboa es un certamen artistico bastante reciente que como
ya se ha mencionado tiene caracter de bienal.

En este caso solo nos centraremos en esa primera edicion del
ano 2004, que aunque escueta de intervenciones, resultod ser bastante
fresca e interesante en cuanto a diversidad de miradas artisticas y forma-
les. Ademas, siendo un acontecimiento con un nacimiento relativamente
reciente, merece la pena analizar esta primera ocasion para intentar en-
tender el espiritu con el cual se cred y el tipo de apuesta que representod
en ese momento para la ciudad de Lisboa y para el reclamo cultural que
ha representado para todo Portugal.

El nombre de Luzboa viene dado por un juego de palabras, “luz”
por un lado, “Lisboa” como referente de pertenencia y “boa” que en por-
tugués quiere decir bueno. Luzboa, como primera bienal de arte de la
luz, fue creada por el presidente de la asociacion cultural para la ciudad
de Lisboa, “Extramuros”, Mario Caeiro y el entonces agregado cultural
de la Embajada francesa en Portugal, Marc Pottier junto con el sopor-
te del ayuntamiento de Lisboa, quienes pidieron en un clima de cola-
boracion franco-portugués a una serie de artistas de todo tipo, tanto
portugueses como extranjeros que aportaran por unos dias un halo de
contemporaneidad a la ciudad con unas intervenciones que para nada
pasaron desapercibidas, todo y la precariedad de esa primera edicion
que aungue breve en numero de piezas, finalmente tuvo su resultado
positivo, traducido en una continuidad que esperemos no acabe, en pro
del arte contemporaneo.

Al margen e las intervenciones artisticas, también se genero un
seminario internacional cuyo tema era la luz, una serie de talleres en
distintos centros y escuelas y un premio Luzboa-Schréder a la mejor
aportacion sobre la luz y el arte. De todo el acontecimiento se cred igual-
mente un catalogo que se publicod para dar cuenta de esa primera bienal
de arte y luz llamada Luzboa.

La primera y mas vistosa manifestacion artistica fue “Instalacion”,
que como bien dice su titulo se tratd de una intervencion luminica en el
Castelo de San Jorge que hizo de este, todo un espectaculo de luz, don-
de los focos jugaban con los movimientos de sus haces de potente luz
que destellaban, permitiendo al espectador apreciar la intervencion a larga
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distancia. Su autor fue Lluis Hortala, artista visual catalan nacido en Olot,
que ha combinado su dedicacion al arte con su pasion por el alpinismo,
siendo famoso también por sus numerosas ascensiones a las caras mas
dificiles de la montana de Montserrat o el Pedraforca, participando en la
expedicion catalana del ano 1982 al monte Everest. Hortala posee un am-
plio curriculum de exposiciones en galerias y en museos de prestigio a
nivel nacional como es el Reina Sofia de Madrid o la fundacién Sunyol de
Barcelona y otras mas internacionales como la realizada en la Fundacao
Calouste Gulbenkian de Lisboa o la de Delfina Studios de Londres.

Abilio Leitao, fotdgrafo nacido en Lisboa, combina la fotografia
artistica con la comercial, ademas de dedicarse a la direccidon de videos
de caracter documental, trabajando para otros artistas en ocasiones
como es el caso de los artistas portugueses Pedro Cabrita Reis, Eduar-
do Batarda o Julido Sarmento. Leitao plantea una exposicion fotografica
en la Galeria Mitra donde capta la luz lisboeta en una serie de paisajes ur-
banos muy particulares, sobre iluminados y carentes de personas, don-
de unas arquitecturas industriales ofrecen una sensacion de abandono
al sol de Lisboa.

Yann Kersalé, nacido en Paris, un artista conceptual de recono-
cimiento internacional por su trabajo en proyectos de luz que han creado
un sello particular de arte contemporaneo en Francia en todo tipo de
entornos, en ocasiones espacios que en un principio van a ser remode-
lados, consiguiendo conservar elementos como la embarcacion Levanta
en Thieu, Bélgica con un proyecto de iluminacién que genera un paseo
transitable por la noche. También dentro de esta linea disena un proyec-
to de recuperacion de un entorno en la antigua base de submarinos de
Saint-Nazaire. Kersalé ha trabajado en proyectos luminicos con grandes
arquitectos como Helmut Jahn o Jean Nouvel, participando en los pro-
yectos de este Ultimo realizados en la Opera de Lyon o en la Torre Agbar
de Barcelona. En Luzboa 2004, Kersalé disefia “Eléctricos”, un vestido



de luz amarilla para el famoso tranvia de Lisboa, aportando una ilumina-
cion célida y dinamica a la noche lisboeta en ese recorrido nocturno por
las calles accidentadas de esa ciudad, llenas de misterio e historia.

Los artistas franceses Frédérique de Gravelaine y Virginie Nico-
las, presentan el proyecto “Bellas Sombras”, ofreciendo un suave cambio
luminico a jardines y parques de la ciudad, como por ejemplo el Mirador
de San Pedro de Alcantara. Con estas intervenciones se podria decir que
Se persigue conseguir una mirada poética a esos lugares que adquirieron
por esos dias un caracter distinto al habitual, envueltos en una misteriosa
escenografia de luces donde predominan los azules y violetas, reinventan-
do los objetos potenciando su sombra en una escenificacion cuidada y
melancdlica.

El artista nacido en Lisboa, Miguel Palma, presenta en este caso
un proyecto en el interior del Centro Cultural de Belém, “Ambulancia”, don-
de expresa una vision particular del mundo con una fuerte carga de critica
hacia la sociedad tecnolégica y carente de valores en ocasiones. La idea
de la vigilancia continua, aparece en este trabajo de este artista lisboeta
que destaca en el panorama internacional con un arte conceptual a caba-
llo entre lo tecnoldgico y lo onirico, no carente de una fuerte carga reflexiva
respecto al mundo en el que vivimos y desarrollamos y nuestra actitud
hacia él, como por ejemplo, nuestra implicacion con el medio ambiente,
la politica y todas aquellas cuestiones que a corto o largo plazo afectan
nuestras vidas.

Jean-Luc Vilmouth es un artista francés que se formé en Bellas
Artes en Metz y que una vez acabados sus estudios se traslada a Ingla-
terra sobre los 70, donde se inspira de los actuales escultores ingleses
como Tony Cragg o Bill Woodrow, adentrandose en el minimalismo vy el
arte conceptual, se decanta por investigar en sus trabajos mas proximos
al mundo de la instalacion, el video y el performance. Utiliza los objetos
mas cotidianos y los escenifica en un juego de relacion con el ser humano
donde este forma parte también de la obra. Actualmente trabaja en Paris
impartiendo clases en la Escuela Nacional de Bellas Artes de esa ciudad,

Frédérique de Gra-
velaine y Virginie
Nicolas

Bellas Sombras
2004
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donde combina su trabajo docente con su actividad artistica. En Luzboa
2004, presenta su obra “Bar de seduccion”, donde plantea una instalacion
a modo de bar donde domina la luz de unas lamparas multicolores que
responden a la estética de los 60 igual que los monitores instalados en
cada mesa donde se proyectan videos de personas que invitan al espec-
tador a entrar en un didlogo de seduccion y coqueteo.

Ron Haselden nacidé en Gravesend, Kent, donde realizd sus es-
tudios de arte. Artista britanico que después de impartir clases en la Uni-
versidad de Reading se traslada a la Bretana francesa donde le ata un
fuerte vinculo. No obstante, trabaja también en Londres donde realiza al-
gunos proyectos de arte y luz relacionados con espacios arquitectonicos.
En Luzboa 2004, Haselden realiza dos instalaciones. La primera llamada
“Féte”, es una pieza de luz que recuerda el ambiente festivo repleto de
luces intermitentes de una feria a modo de carpas de circo o tiendas de
campana de grandes dimensiones. La segunda intervencion de Haselden
se llama “Family idea”, planteada en los jardines del Parque Eduardo VIl y



representa los dibujos de ninos del barrio de Cova da Moura, trasladados
a gran formato en figuras iluminadas que vienen a representar el concepto
de la familia en la vision de los nifos.

Por Ultimo y como pieza importante de la bienal, la obra “Limbo”
del artista lisboeta LLuis Campos, situada en el Largo del Teatro S&o Carlos,
viene a representar una interaccion entre el artista y el publico con esta
instalacion que implica adentrarse dentro de ella entrando por una puerta
muy baja, obligando al espectador a entrar agachado para luego deslum-
brarse en una caja de luz que transmite una sensacion envolvente, a modo
de cupula, donde es obligado mirar arriba donde el artista situa en el techo
una composicion fotografica de figuras desnudas sobre un fondo negro
que parecen flotar en ese ficticio Limbo donde se crea una clara reflexion
sobre la condicion humana. Limbo obtiene ese requisito de arte publico en
relacion e interaccion con el publico en una manifestacion completamente
efimera que se apropia por unos dias de ese espacio y de la atencion de
sus transeuntes. Luis Campos, pese a su formacion como médico, esta
considerado uno de los artistas contemporaneos portugueses mas influ-
yentes, siendo en esta bienal el elemento mas visible en una ciudad que
quiere formar parte del arte contemporaneo dentro de una mirada particu-
lar donde la luz es su maximo exponente.

Ron Haselden
Family Idea
2004
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Gran exposicion “Light Art from Artificial Light”
Museo ZKM de Karlsriihe, Alemania, 2005-2006.

Entre Noviembre de 2005 y Agosto de 2006 se celebro en el
centro de arte ZKM de Karlsruhe (“Zentrum flr Kunst und Medientechno-
logie Karlsruhe”, Alemania) la exposicion “Light Art from Artificial Light”,
una exhibicion que pretendia ser un repaso, casi enciclopédico, por el
arte basado en luz artificial desde su nacimiento, alla por inicios del si-
glo XX, hasta el presente siglo XXI: desde los calidos filamentos de las
bombillas incandescentes a las constelaciones luminicas realizadas con
LED’s, pasando por el frio e impersonal haz de luz del fluorescente y el
estridente nedn, como medio para representar, crear, sugerir y contex-
tualizar ideas, sentimientos, sensaciones y conocimiento.

Los curadores, Peter Weibel (1944) y Gregor Jansen (1965), am-
bos expertos en arte y tecnologia media e historia del arte respectiva-
mente, concibieron la exposicion como la recogida del testimonio de las
tiempo atras realizadas “KunstLichtKunst” (Eindhoven, Holanda, 1966),
“Licht und Bewengund® (Bruselas, Bélgica, 1966) y Lumiere et Move-
ment (Paris, Francia, 1967). Todas ellas, y la suya propia también, tenian
algo en comun: pretendian representar una vision panoéptica de aquel
arte donde la luz tenia un papel fundamental, en el que luz era el medio.

“Lichtkunst aus Kunstlicht” (en aleman original) se enmarcaba en
un espacio diafano y de grandes dimensiones, de varios pisos solo ilu-
minados por los destellos producidos por las propias obras. La muestra
presentaba un recorrido tecnoldgicamente cronoldgico, es decir, trazaba
un camino desde el pasado al presente de la misma manera que lo ha-
bia hecho la tecnologia luminica posibilitadora de las propias obras. De
esta manera, el espectador podia apreciar claramente como los mas de
200 artistas presentes en esta antologia se habian aprovechado de las
mejoras tecnoldgicas, en conjuncion con las corrientes estéticas, con-
ceptuales y cientificas que les eran contemporaneas, para crear piezas
de gran sugerencia pogtica, visual y conceptual.

Asi, en las primeras salas de la muestra se iniciaba el ascenso
hacia la luz por las célebres obras del hungaro Laszlo Moholy Nagy (“Li-
cht-Raum-Modulator”, 1922-30) y del checo Zdenek Pesanek (“Svetelna
-Kineticka plastika z Edisonovy transformacni stanice v Praze”, 1929),
que alla por los anos 20 y 30, con el constructivismo soviético de trasfon-
do, empezaron a cambiar pigmentos y materiales pesados por espejos,
planchas de plexiglas y haces de luz para configurar sus experimentos
y piezas escultéricas. De la misma forma, se hacia mencion documental
a los trabajos que, si bien no habian trabajado con la luz fisicamente, si
la habian introducido a nivel conceptual, como en el caso del coetaneo
ruso Kasimir Malewitch (con los decorados y vestuarios de la 6pera, con
apropiado nombre de “Victoria sobre el Sol” —1913-) o del francés Raoul
Dufy (que en su monumental mural “La Fée Electricité” —1937—- propug-
naba, mediante los tonos del dleo, la electricidad como ondas de color y
como musa moderna).

Génesis 1:1-4
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Por las escaleras se llegaba irrevocablemente al arte cinético
de mediados de siglo, con autores europeos como Frangois Morellet
(“Néons dans I'espace”, 1969) o Julio Le Parc, ambos dos interesados
en los efectos psicodélicos, basados en el estudio de la cinestesia y de
la geometria a través de la luz. En “Néons dans 'espace”, un tripode
formado por neones azules de encendido y apagado alternativo capta
la atencidén en un ritmo eterno que configura una accion hipnética; en
“Continuel Lumiere Cylindre” (1967), de Le Parc, un gran plato de acero
inoxidable en el que se inscriben y borran con la misma sutileza conti-
nuas proyecciones de luz célida, que danzan continuamente sobre la su-
perficie redonda y reflejante, como al son de una obra de Gyorgy Ligeti.

De alli, pasabamos al minimal e invariablemente a su hermano el
conceptual art, donde el salto se dio en Estados Unidos y donde la fluo-
rescencia se convirtié en conformadora primordial del trabajo en autores
como Dan Flavin. El americano, en su célebre “The nominal three (to
William of Ockham)” evocaba la famosa maxima nominalista del filosofo
inglés del siglo catorce, toda una declaracion minima: “Es inutil hacer con
mas lo que se puede hacer con menos” (“It is useless to do with more
what can be done with less”). Los 6 fluorescentes que sitla en el espa-
cio, divididos en tres secciones, conforman la forma mas bésica de serie
matematica: 1 + (1+1) + (1+1+1).

Estas tendencias tan marcadas se acompanaban de trabajos
mas anecdoticos, pero no por ello menos interesantes, de autores de
las tendencias Pop y Povera como Mario Merz (“Impermeabile 17, 1966)
o Chryssa (“Ampersand”, 1966) y de propuestas mas inclasificables, a la
par que iconicas, de Joseph Beuys (con su “Capri-Batterie”, 1975) o de
Bruce Nauman (“Run from Fear, Fun from Rear”, 1972).

Mario Merz colocaba en el espacio un impermeable reciclado
atravesado por neones mientras que Chryssa, griega afincada en Es-
tados Unidos, encajaba multiples de estos artefactos luminicos en una
caja de plastico transparente para sugerir un juego visual entre diferentes
formas y colores, con un componente de atraccion publicitaria muy pro-



pio de esta corriente artistica. Bruce Nauman, en cambio, tomaba estos
neones de colores y les imprimia un mensaje. Acostumbrado a jugar con
los tabues sexuales y con los dobles sentidos en la misma medida que
con el lenguaje, Nauman intercambiaba tan solo dos letras entre dos
palabras para establecer un didlogo entre “correr del miedo” y “divertirse
por detras”.

De una linea histérica marcada y localizable pasabamos a la dis-
persion estilistica propia de los aflos 70 en adelante, en los que el arte
tomo multiples dimensiones y corrientes: desde aquellas que abogaban
por reinterpretar formalmente el pasado (como desde la dptica de Mar-
tin Kippenberg —"Cineastenabgang”, 1990-) hasta las que optaban por
desmitificarlo desde una 6ptica femenina (con la irrupcion de las mujeres
artistas como Tracy Emin —"Give It To Me Like A Man, I'll Take It Like
A Man”, 2000- y las menos conocidas Sylvie Fleury —"Faster! Bigger!
Better!”, 1999-, o Jennifer Tee —"Un autre monde”, 2004— entre otras).
Llegados a este punto, la entremezcla de creadores de distintas corrien-
tes nos remitia a concebir relaciones visuales y conceptuales entre ellos,
presentes y pasados. Asi, por ejemplo, rememorabamos el juego de visi-
ble-invisible entre las obras de Giovanni Anselmo (“Invisible”, 1971) y de
Vollrad Kutscher (“Leuchtende Vorbilder”, 2004) o volviamos a Moholy-
Nagy con Mike Kelley y su tributo “Light(Time)-Space Modulator” (2003).

Con el cambio de siglo, llegaban propuestas relacionadas con
las nuevas tecnologias y configuraciones materiales, de Zaha Hadid con

Chryssa

Ampersand [serie]

1966
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Patrick Schumacher (“Chandelier Vortexx”, 2005); con la narracion de
historias de Cerith Wyn Evans; o con situaciones un tanto kitsch y cer-
canas al pop como las de Martin Boyce (“We are resistant, We dry out in
the sun [...]”, 2004), que convivian con intemporales como James Turrell
(“Atlantic Charge”, 1988) o Otto Piene (“Lichtballette”, 1961).

En la planta baja del museo, ocupando su espacio central, se
encontraban las piezas de grandes dimensiones, como pequenos astros
compitiendo entre si por brillar en el espacio arquitectonico y con clara
referencia al espacio sideral: de Olafur Eliasson, Bjorn Dahlem con su
Black Hole y del belga Carsten Holler.

Estas grandes masas escultdricas de interior contrastaban con
las intervenciones que, algunas de dia y otras de noche, interactuaban
con la parte exterior del museo. La “spotlight” de Marie Sester (“Access”,
2001-2003, un potente rayo de luz programado para seguir el camino
de los transeuntes automaticamente) perseguia a los visitantes en el hall
de entrada. En la azotea del edificio, el mecanismo-faro del aleman Ecke
Bonk “Revolutions per minute/...et in occidente lux” (1999), proyectaba
luz hacia la ciudad y guiaba, inequivocamente, a sus habitantes hacia la
exposicion.

Una muestra de tal calado e importancia no podia dejar pasar
la ocasion de documentarse. Asi, se editd, por parte de los mismos cu-
radores y en Inglés y Aleman, el catélogo “Light Art from Artificial Light:



Light as a Medium in 20th and 21st Century Art” (Karlsruhe-Ostfildern:
ZKM-Hatje Cantz, 2006).

El volumen, de algo mas de 700 paginas, recogia una profusa
muestra de obras expuestas, acompanadas de articulos escritos para
la ocasion que pretendian complementar contextualmente el recorrido
planteado por los comisarios desde puntos de vista filosoficos (con Peter
Sloterdijk y su reflexion sobre luz, nacimiento e iluminacion y su papel en
la historia en “The Open Clearing llluminations. Remaks on Methaphy-
sics, Mysticism and the Politics of Light”), cientificos (o del porqué se
produce la luz. Glnter Leising y su ensayo “Light and Order”; Thomas
Beth y Jérn Muller-Quade con “Diffractive Optics”), histéricos (“A short
History of the Spotlight”, de Friedrich Kittler) o especificamente referidos
al mundo del arte (el repaso por las tipologias de arte luminico del propio
curador Peter Weibel en “The development of Light Art” y “ARS LUCIS.
Light from artificial light”, corpus tedrico de la exhibicion; o “The Stuff of
Which Luminaires are Made-The Fluorescent Tube as Minimalist Principle
in Light Art” de Gregor Jansen y Andreas F. Breitlin) entre otros.

El museo de Karlsruhe, ademas, completd este catalogo con un
recurso web (http://hosting.zkm.de/lightart/) que permitia a los especta-
dores el acceso tanto al listado de autores de la muestra como a escritos
que definian sus lineas conceptuales.

Mike Kelley
Light(Time)-
Space Modulator
2003
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Bienal de Venecia, ltalia, 2011

Desde 1895 y cada dos anos se viene celebrando la prestigiosa
Bienal de Venecia que durante seis meses sirve de referente sobre aque-
llas manifestaciones artisticas que se estan llevado a cabo alrededor del
mundo, siendo esta una cita obligada para galeristas, coleccionistas, cu-
rators, artistas y amantes del arte en general. En este caso nos referimos
a la edicion numero 54 cuyo nombre fue “ILLUMinazioni-ILLUMinations”
que se celebrd desde el 4 de junio al 27 de noviembre del ano 2011,
dando cabida a 89 representaciones nacionales.

El eje de accion de esta edicion de la Bienal de Venecia, gird
entorno de la luz, siendo este el motivo del interés que tuvo para esta
investigacion. La idea, vino de la mano de su directora, Bice Curiger,
editora en jefe de la prestigiosa revista de arte Parkett, publicada en
Zurich y Nueva York, que ademas posee una dilatada experiencia como
curadora en el famoso Kunsthaus de Zurich, donde ha organizado muy
interesantes exposiciones desde 1993.

Bice Curiger, defiende la idea de renovacion del arte y de derribar
las viejas convenciones para dar paso a las nuevas. Con esa intencion,
utiliza la figura del gran maestro veneciano del Renacimiento Jacopo Co-
min, mas conocido como “Tintoretto”, quien fue considerado un revolu-
cionario por su manera de pintar tan enérgica y por su tratamiento de la
perspectiva y sobretodo la luz que aplicaba a sus pinturas, es también
contemplado como precursor del Barroco. A tal efecto, la muestra abrid
Sus puertas con tres cuadros del pintor veneciano, como simbolo de
ese espiritu que se queria transmitir de renovacion y de la negacion de
lo convencional. Las obras eran “La ultima cena”, “Traslacion del cuerpo
de San Marcos” y “La creacion de los animales”. Dichos cuadros se ex-
pusieron en el pabelléon central de los jardines de la Bienal.

Jugando metaféricamente con la palabra “NACION”, en un mun-
do cada vez mas globalizado, donde las redes sociales sobrepasan en
muchas ocasiones esas fronteras que cada vez son mas imperceptibles,
la comisaria introduce también el concepto de interaccion entre artistas,
culturas, disciplinas y grupos de trabajo por encima de esa idea de nacio-
nes, proponiendo una mirada mas abierta e integradora de todo tipo de
visiones y manifestaciones artisticas que ademas, vienen lideradas por ese
componente luminico tanto en lo material como en lo conceptual.

Al margen de los pabellones de los 89 paises participantes en la
Bienal, Curiger present6 cuatro mega pabellones situados en el Arsenal,
denominados por esta como “Parapabellones”, disefiados por artistas
que a su vez albergaban la obra de otros artistas que necesitan el espa-
cio como elemento expresivo.

Aunqgue el concepto basico que se intenta transmitir es la ilumi-
nacion del pensamiento en el inicio del siglo XXI, no quiere decir que to-
das las obras expuestas, utilizan la luz de manera sustancial o material.
Por tanto haremos un pequeno repaso de algunas de las obras que si
guardan los parametros de ésta investigacion, al margen de la cuestion
de fondo que envuelve la Bienal y que merece la pena mencionar por el
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valor filoséfico que intenta inyectar en la sociedad de un nuevo milenio
lleno de contradicciones y esperanzas.

De entre los mas de 80 participantes, entre los que se conta-
ban grandes nombres por todos conocidos como los de James Turrell,
Maurizio Cattelan, Cindy Sherman o Katharina Fristch, cabe destacar las
piezas de algunos de aquellos artistas con menos renombre pero con
gran potencial simbdlico y conceptual.

Asi, podemos empezar la recension hablando de la pieza de Mo-
nica Bonvicini, veneciana nacida el 1965 y profesora de la academia de
Bellas Artes de Viena, ademas de una de las artistas mas conocidas,
aunque no fuera, si dentro del panorama artistico italiano. La obra 15
steps to the virgin consistia en un conjunto de tres montajes escultori-
cos compuestos por escalones de distintos materiales e iluminados de
distintas formas pero remitiendo, en su conjunto, a ser un homenaje a la
perspectiva en las pinturas de Tintoretto y las propias escalinatas pinta-
das por este en sus cuadros. Las piezas, en el entorno de un pabellén
de paredes desnudas y desconchadas, y realizadas con una importante
materialidad industrial, dotan a la instalacion de una apariencia que nos
remite de una forma directa a los escenarios, a los vigjos teatros y a las
funciones, pero también a los altares sagrados, las arras catdlicas rin-
diendo tributo a la virgen como el nombre indica.

Otra propuesta interesante aunque usando la luz de forma radi-
calmente opuesta es la del suizo, nacido en 1973, Urs Fischer. Fischer
nos presenta un simple maniqui en un espacio vacio, trajeado y en ac-
titud reflexiva ante el publico. El figurin, de todas formas, tiene las horas
contadas, pues esta hecho de cera, cual vela humana, y va fundiéndose
por accion de un pequeno fuego que nace en el centro de su cabeza.
Una reflexion hacia lo inexorable donde la luz consume al objeto, que
No sin socarroneria parece acercarse, por su atuendo y actitud, a repre-
sentar un curador museistico observando la exposicion que ha creado,
compuesta a su vez por otras obras en cera igualmente ardiendo.



El sudafricano Nicholas Hlobo deja estupefacto sino extrafado
al espectador con su pieza de criptico nombre “limpundulu zonke ziyan-
dilandela”. Hlobo no usa la luz como generadora de significado per se,
sino para atribuir a su obra un caracter dramatico y escénico. Volando,
una especie de forma draconiana compuesta por material reciclado, jiro-
nes de tela, huesos, hilos se ilumina por un aura luminica que nos lleva a
una impresion casi infernal y desde luego fantastica.

Ledn de Plata de la Bienal al artista joven mas prometedor en
esta edicion, el inglés Haroon Mirza, titulado por el Goldsmiths College
of Art de la University of London y nacido en el 1977, presenta un obra
intimista a la par que perceptivamente sorprendente: una pequena sala
oscura, acolchada e insonorizada por mdédulos de espuma gris y pi-
sando un suelo de goma con caracteristicas similares, se ilumina por
la accion brillante de una aureola, un circulo de LEDs blancos situado
en el centro de la estancia cerca del techo. Una sensacion impactante
se aduena del espectador cuando en un espacio carente de sonido se
deja admirar por la presencia deliberadamente extraia y casi catartica
de la luz acompanada por un sonido ambiente eléctrico constante.

Haroon Mirza
The National
Apavilion of
Then and Now
2011

El irani, afincado en los Paises Bajos, Navid Nuur (1976) presen-
taba, por su parte, dos piezas netamente luminicas. La primera, “Hi-
vewise” (2007-2011), un esqueleto de tuberias metalicas y plasticos casi
asimilando un esqueleto naval, tan propio de las aguas de la Venecia
renacentista y también de la moderna, boca abajo y relleno de luz gracias
a unas tiras fluorescentes y blancas. La segunda, una reinterpretacion
libre, sobre una pared blanca, de la silueta de la ciudad de los canales
con los mismos recursos luminicos y con los mismos cables que los ali-
mentan. Una y otra propuesta, un recuerdo del paisaje del lugar bajo la
Optica delimitadora de la luz mortecina. — 221
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La argentina Amalia Pica (1976) proponia una intervencion que
partia de una representacion luminica basada en un diagrama de Venn.
Estos diagramas formales, ideados por el filésofo y matematico inglés
John Venn en 1880, componen un sistema formal por el cual se mues-
tra graficamente la agrupacion de elementos en conjuntos. Pica usa la
combinacion de dos halos de luz con la intencion de entablar un didlogo
critico, oculto tras una primera apariencia directa minimal y aséptica, en
torno a la dictadura argentina en la que crecio, en la que este sistema
estuvo prohibido ante la posibilidad de que se sirviera para generar pen-
samiento subversivo.

La también suiza Mai-Thu Perret (1976) retomaba el dialogo con
el topico “esto lo puede hacer cualquiera” con “Flow my Tears II”. La
pieza parte de una instalacion en la que, con el uso de materiales indus-
triales volvia a los planteamientos que ya hicieran Flavin o Sol Lewitt del
“menos es mas” incorporando este factor de friccion entre lo artistico, lo
kischt, lo decorativo y su discurso subyacente.

La biennale hacia una mirada al pasado y a recuperar artistas
olvidados con la presencia de una obra de Gianni Colombo, Milanés
nacido en 1937, fallecido en 1993, y maximo representante del kine-
tic art italiano. Se homenajeaba a su figura reinstalando su propuesta
“Espazio elastico” de 1967. La obra consistia en una malla geométri-
ca de elasticos luminiscentes, potenciados con luces de tonalidades
azules energéticas, en un entorno completamente a oscuras. Los es-
pectadores entraban en un espacio cerrado que, a dia de hoy, bien
podria recordarnos a un entono virtual, electronico y artificial. Un viaje
a otra dimension.

Si bien la mayoria de las propuestas artisticas se encontraban
a cubierto, algunos de los artistas se atrevian con el espacio exterior
y a jugar con la caprichosa luz solar. Por ejemplo, la marroqui Latifa



Echakhch (1974) precedia la entrada en los pabellones por una ins-
talacion de postes para banderas, aunque carentes de estas, ele-
vandose en diferentes angulos y proyectando caprichosas sombras,
una alegoria jocosa con el concepto de la identidad nacional. Por
otra parte, el helvético Bruno Jakob (1954) se acercaba fisicamente
al agua de los canales, situando sobre la misma, pendiendo de invi-
sibles hilos, cuadrantes de madera pintada, levitando como en una
vision extrana del paisaje, una suerte de contrapunto negativo, a con-
traluz, a las formas geométricas de Turrell.

Gianni Colombo
Espazio Elastico
1967-68
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Exposicion “Lumens”
Museo de Valls, Tarragona, Espana, 2011

El Museo de Valls, la “Fundacio de les Festes Decennals de la
Mare de Déu de la Candela” y la Obra social de “La Caixa”, organiza-
ron esta pasada edicion del evento en el afio 2011 con una exposicion
llamada “2011 LUMENS”, para la cual se invitd a diez artistas, locales
e internacionales que dieron juego cultural y mediatico a la villa de Valls
durante un mes (del 27 de enero al 27 de febrero de 2011).

La edicion del ano 2001 se llamé “La ciutat lluminada”, donde
participaron artistas nacionales casi en su totalidad, menos el caso de
Tom Carr, artista norteamericano de nacimiento pero afincado en Bar-
celona hace bastantes anos, donde trabaja como artista y docente.
El resto de artistas fueron: Antoni Abad, Eugenia Balcells, Albert Ma-
caya, Eloi Puig, Dolors Puigdemont, Carles Pujol, Jordi Solé y Eulalia
Valldosera.

Centrandonos en “2011 LUMENS”, cabe destacar que la res-
ponsabilidad de la exposicion corrié a cargo de la curadora Celia del
Diego. La exposicion se repartié entre el Museo de Valls, la iglesia de
“Mare de Déeu del Carme”, la Capilla de “Sant Roc” y diferentes lugares
del espacio publico. Esta exposicion le valié a su organizacion ser ga-
lardonada con 3 premios Laus. Estos premios estan gestionados por
la Asociacion de Disenadores Graficos y Directores de Arte del FAD
(ADG-FAD), cuyo cometido sin ningun animo de lucro, consiste en la
promocion del disefio grafico y la comunicacion visual, tanto en el de-
sarrollo econdmico como cultural del pais, siendo uno de los premios
mas prestigiosos en ese campo.

Para esta edicion de 2011, se contd con diez artistas de los cua-
les cinco eran pesos pesados en el ambito internacional y cinco artistas
locales que también presentaron obras muy interesantes. Los cinco pri-
meros eran Hans-Peter Feldmann, James Turrell, lvan Navarro, Ann Ve-
ronica Janssens Yy Bill Viola, de los cuales ya se habla en el capitulo Il de
esta tesis. Los otros cinco artistas son: Soledad Sevilla, Xavier Veilhan,
Ester Pertegas, Ignasi Abali y Frederic Perers.

Hans-Peter Feldmann presenta su obra “Schanttenspiel (Joc
d’hombres)”, realizada el ano 2002 que consiste en una de sus colec-
ciones de objetos diversos dispuestos sobre una mesa que mediante
focos de luz, se transforman en uno de sus ya conocidos espectaculos
de proyecciones que recuerdan las sombras chinescas, donde la magia
de la luz, aporta alos objetos una dimension de conjunto transportando
al espectador a un mundo de suenos.

Soledad Sevilla es una profesora de la Facultad de Bellas Ar-
tes de Granada cuyo trabajo artistico se desarrolla fundamentalmente
dentro de la pintura, lo cual no deja de sorprender al contemplar la
belleza de su obra, “Fons et Origo” que juega con el reflejo, como de
un espejo de agua cristalina se tratase. La luz negra en este caso,
imprime una atmaosfera mistica que invita al recogimiento y a la relaja-
cion a través de su tono azulado.
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Es todo un lujo, poder contemplar una obra del artista, posible-
mente de mas prestigio y fama internaciona que trabajan con luz en casi
todos los tratamientos posibles. James Turrell, participa con “Afrud Red”
del ano 1967, obra perteneciente a su coleccion de prismas virtuales
proyectados en la esquina donde convergen dos paredes, produciendo
un efecto Optico que engana la percepcion del espectador, el cual visua-
liza objetos inexistentes, produciéndose asi una imaginaria solidificacion
de objetos a través de la luz.

Xavier Veilhan juega con el concepto tecnoldgico, presentando
un cortometraje digital en analdgico que transforma los pixels en bombi-
llas, produciendo una distorsion de la imagen que acaba abstrayendola
para convertirla en un episodio abierto a la interpretacion de un mundo
representado en fragmentos.

lvan Navarro nos habla a través de su obra “To die or not to die”
(2011), de la muerte, presente en la dictadura militar que azotd a su pais natal,
Chile, representada en un pozo infinito. Estos hechos han inspirado la obra de
este artista que no ceja en el emperio de mostrar al mundo la sin razén de una
dictadura militar que produjo muchisimas muertes y persecuciones.

Ann Veronica Janssens presenta en la “Capilla de Sant Roc”, una
de sus estrellas, “Blanche” (2011), en esta ocasion de siete puntas, que
a través de una niebla artificial nos transporta a un espacio misterioso
donde el espectador puede interactuar con la obra que consiste en eso
solo, siete focos de luz que apuntan a un mismo punto en el espacio,
haciendo que esa luz se haga tangible mediante la niebla. Es valorable,
la poética que envuelve la obra de Ann Veronica Janssens en un mundo
de sensibilidad donde la expresion siempre es minima.

Ignasi Abali hace una representacion de la llama de la candela con
una proyeccion de la misma sobre la pared de una de las calles de Valls,
utilizando un discurso conceptual y personal (“14 Hores”, 2011).



Ester Pertegas nos lanza un mensaje a través del escaparate co-
mercial de una tienda de siempre con un texto escrito con luz de nedn de
color naranja, “Les coses més importants”, que no deja impasible al es-
pectador, invitandolo a reflexionar sobre las grandes preguntas de la vida.

Francesc Dalmau i Faura fue el articife a finales del siglo XIX de
la llegada de la luz eléctrica a la sociedad catalana con su “Dinamo de
Gramme — giny”, patentado por este. El artista Frederic Perers, rinde
homenaje a Francesc Dalmu, antepasado suyo, con la proyeccion de
un anuncio del aparato sobre una pared medianera de Valls. La obra se
titula “Primera encesa”.

El videoartista Bill Viola presenta dos videos, uno seguido del
otro en un bucle constante, proyectados sobre una gran pantalla vertical
dispuesta en la “Iglesia de Mare de Déu del Carme”. Bill Viola, que esta
considerado uno de los videoartistas mas importantes del momento, nos
hace pensar en elementos de purificacion, como son el agua y el fuego.
“Fire Woman” (es un video en el que aparece una muijer envuelta en fuego
que se lanza sobre una base de agua que cada vez mas va invadiendo
el espacio del fuego para convertirse en solo agua con destellos de luz.
“Tristan’s Ascension”, extraida de la 6pera Wagneriana “Tristan e Isolde”,
nos muestra la ascension de Tristan desde un lecho de piedra a través de
una cascada que emana del mismo lecho hacia arriba, siguiendo la misma
direccion de movimiento que el cuerpo inerte de Tristan ascendiendo.

El poder visitar la exposicion “2011 LUMENS” el dia de la inaugu-
racion, permite hacer una valoracion mas precisa de lo que acontecio y de
la lectura e interpretacion personal de las obras que alli se presentaron.
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Xl Foro Internacional “Sculpture Network”
Kuntsmuseum Celle, Alemania, 2012

El 27 de septiembre de 2012, se celebrd la Xl edicion del Foro
Internacional que la entidad Sculpture Network organiza cada ano. Re-
cordemos que el pasado Foro del ano 2011 se celebrd en el Museo
Guggenheim de Bilbao con un gran éxito. En esta ocasion, se llevod a
término en el Kunstmuseum de Celle, constituido por el fondo artistico
del coleccionista de Hannover Robert Simon, museo este con la parti-
cularidad de ser el Unico del mundo abierto las 24 horas del dia. Este
acontecimiento tuvo como duracion 4 dias, del 27 al 30 de septiembre,
complementando las sesiones y conferencias con salidas y visitas a di-
ferentes lugares de las ciudades mas proximas para poder contemplar
algunas colecciones de escultura y museos de mucho interés.

El hecho diferencial en este caso del Foro de Celle, fue que re-
cogia como tema central la luz y la escultura, convirtiéndose el Kunst-
museum en una intervencion de luz en si misma, edificio que por su
arquitectura contemporanea y el cambio de luz de su fachada principal,
suponia una intervencion muy sugerente.

Celle es una ciudad pequena que se encuentra al norte de Ale-
mania, entre Hannover, Hambourg y Bremen. Toda esta zona esta llena
de colecciones de escultura de las cuales pudimos visitar una pequeha
representacion como complemento cultural al Foro de Celle. Entre es-
tas colecciones, la Milla de Escultura en el centro de Hannover, instala-
da esta para la exposicion universal que se celebrd en la ciudad el ano
2000, aprovechando también en la ciudad para visitar la sala Kestnerge-
sellschaft que recogia una muy buena exposicion del escultor britanico
Toni Cragg. Por ultimo visitamos también unos jardines histéricos en la
zona de Calemberger para ver el Neue Kunst en Alten Gartén: Glauben
/ Believe, con un conjunto de escultura contemporanea tanto de artistas
consagrados como noveles.

Centrandonos en el motivo central del tema que nos ocupa, es
importante decir que el referente principal de este foro en Celle fue poner
en comun experiencias y visiones respecto al comportamiento que la luz
esta desarrollando en las manifestaciones escultéricas o mejor dicho, las
intervenciones artisticas en el espacio tridimensional se vio completado
en cuanto a las intervenciones y ponencias que se produjeron, desde
diferentes visiones y disciplinas del panorama creativo contemporaneo.
Por un lado, las conferencias durante toda la jornada del viernes dia 28,
por otro lado las ponencias que diferentes artistas de Esculpture Net-
work, realizaron para mostrar sus trabajos, una buena parte, con la luz
como elemento principal.

Las conferencias recogieron ideas como la vision museistica e
historiadora, a cargo de la Dra. Julia Otto, directora del Kunstmuseum
de Celle i autora de un catalogo de la coleccion de arte de luz de Robert
Simon. La Dra. Mirjam Schaub, profesora de la Universidad de Ciencias
Aplicadas (HAW) en Hamburgo, hablé con una apreciacion mas filosdfica
y conceptual de la luz como expresion artistica. Con el profesor Gerhard
Auer, arquitecto y disenador que imparte clases sobre el disefio de es-
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pacios arquitecténicos con el estudio de la luz. Se completa el grupo
de tres tedricos, dando paso a tres artistas reconocidos del tratamiento
de la luz en el espacio tridimensional. Waltraud Cooper, participante en
la Bienal de Venecia de 1986 y con obras en diferentes colecciones de
todo el mundo, es una artista que parte de las ciencias para llegar a las
artes. Diana Ramaekers, representa la sangre nueva dentro de las ten-
dencias artisticas alrededor de la luz que se estan abriendo un espacio
en el panorama aleman y europeo.

Por ultimo y con gran placer, comentaré la sorpresa que produ-
jo en mi el artista Francesco Mariotti, del cual pudimos apreciar algunas
obras de luz de la coleccion Robert Simon, obras innovadoras en su mo-
mento y de gran calidad conceptual y artistica. Mariotti, personaje de una
gran humildad, es un artista suizo-peruano que ya ha pasado a ser uno
de los referentes mundiales en esta vision particular del arte. Lo mas sor-
prendente es su interés por la biodiversidad y el respeto por la naturaleza,
demostrado en sus Ultimos proyectos donde trabaja el estudio de los habi-
tats de las luciérnagas y las diferentes especies de este animal, trabajando
sobre un fondo poético y a la vez de compromiso social y poalitico.

El sabado 29 se llevaron a término las ponencias de los artistas
de Sculpture Network en la “Schafstall”, espacio propiedad de la familia
von Richthofen que casualmente es la familia del famoso aviador de la
primera guerra mundial conocido popularmente como el “Bardn Rojo”.
Entre los ponentes que hablaban de la luz, merece la pena destacar al
artista austriaco Christoph Luckeneder con sus “Cactus de Luz” (2010-
2011) y a la artista gironina Mercé Ribera Turrd que presentd una serie a
modo de pequenas escenografias con luz.



Respecto a la coleccion Robert Simon expuesta en el Kunst-
museum de Celle, cabe la pena destacar obras tan importantes como
“Capri-batterie” (1985) del artista aleman Joseph Beuys. Esta obra re-
presenta una metafora entre lo técnico y lo organico, haciendo una clara
alusion a la relacion entre tecnologia y naturaleza.

También hay obras en la coleccion Robert Simon representativas
del tema que nos ocupa, que es la escultura y la luz, de artistas muy re-
presentativos del panorama artistico internacional, aungue la mayoria de
ellos son alemanes o desarrollan su trabajo en Alemania. Tal es el caso
de Timm Ulrichs, berlinés de nacimiento pero que se ha desarrollado en-
tre Bremen y Hannover. Otro artista aleman es Otto Piene, que nacié en
Bad Laasphe pero vive entre Massachusetts y Dusseldorf, fundador del
grupo ZERP junto a Heinz Mack. Es un artista laureado tanto en Alema-
nia como en Estados Unidos, Doctor en Bellas Artes por la Universidad
de Maryland en 1994, Premio de Escultura por la American Academy
of Arts and Letters de Nueva York en 1996, Premio Mundial de Artes,
Leonardo Da Vinci por el Consejo Cultural Mundial en 2003 y Premio
por la Kulturstiftung Dortmund en el ano 2008. Destacan sus obras con
espacios ambientados con luz que aparece a través de los orificios que
dispone en paredes y objetos como cubos que emiten luz, dando la sen-
sacion de asistir a un espectéaculo de estrellas y galaxias. Ursula Molitor
es alemana y Vladimir Kuzmin aunque nacié en Ucrania, también vive y
trabaja en Alemania.

Por otro lado, el conocido artista, también aleman, Vollrad Kuts-
cher, tiene una obra en esta coleccion muy interesante por su contenido
conceptual; Vollrad se interesa por aspectos profundos como la socie-
dad, la identidad, la individualidad, la belleza, la moral o la ética, en su
obra “12 shining examples from Celle (12 ejemplos brillantes de Celle)”
-1998-, él habla del pasado y de su memoria, en este caso de la ciudad
que acoge este museo.

Vollrad Kutscher
12 Shining examples

from Celle
1998
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Klaus Geldmachery
Francesco Mariotti
G-M-Stock (ON 8)
1968

Klaus Geldmacher, aunque londinense de nacimiento, esta con-
siderado uno de los artistas alemanes mas importantes de la luz; en el
museo podemos ver su obra “XENON plus ultra (ON 154)” (1998), pero
también comparte autoria con el artista suizo Francesco Mariotti de la
obra “G-M-Stock (ON 8)”, presentada en la Documenta de Kassel de
1968, donde ambos fueron aceptados con su gran obra “Cubo lumino-
s0”. Francesco Mariotti cuenta con otra obra expuesta en el museo que
se puede apreciar desde el exterior, donde el artista habla de frecuencias
y comunicacion basada en codigos, de aqui su interés en las frecuencias
de parpadeo de las luciérnagas, de la cuales afirma que hay distintos re-
gistros de frecuencia y por tanto de posible comunicacion entre ellas.

La artista austriaca Brigitte Kowanz, tiene una obra en el museo
envuelta de mistica y reflexion, “Aura” (2005-06), que convive perfecta-
mente con obras como “Clone” (2009) del artista holandés Jan van Muns-
ter que habla de la energia o “Small Disc Fluogreen/Ciclamino” (2006), del
suizo Christian Herdeg, obra que irradia una remarcada poética apoyada
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Podriamos decir que en lo que se refiere a la Coleccion Robert
Simon del Kunstmuseum de Celle, prevalece una gran calidad artistica
frente a la cantidad reducida de artistas que se pudieron ver en aquel
evento, cuyo motivo es facil de entender debido a que este es un museo
de reducidas dimensiones, que aungue resulta muy interesante por ser un
museo dedicado al arte de luz y que tiene la particularidad de ser el Unico
museo abierto las 24 horas del dia, no puede albergar muchas mas obras
en una sola exposicion de una manera adecuada, donde las obras no se
obstaculicen entre ellas. Todo sea dicho, el resultado obtenido es muy
importante y supone un referente para los artistas que se desarrollan en el
territorio de la luz como expresion artistica.

Christian Herdeg
Small Disc Fluogreen
/ Ciclamino

2006
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Capitulo IV:

Entrevistas a artistas que utilizan la luz como referente creativo.

En estas entrevistas se ha pretendido hacer una indagaciéon de
primera mano sobre las diferentes motivaciones que puedan tener al-
gunos artistas que abordan la disciplina artistica de la escultura o todas
sus vertientes en el campo tridimensional, desde la luz como elemento
presente y fundamental en su discurso creativo.

Las preguntas fueron disenadas con la intencion de hacer una
aproximacion a los diferentes sentimientos y motivaciones que los ar-
tistas encuestados tuvieran respecto a su trabajo y en este caso, al tra-
tamiento de la luz en el mismo, intentando unir aspectos formales, con-
ceptuales, espirituales y estéticos, e incluso pedagdgicos, de manera
que siendo las mismas preguntas para todos los encuestados, podamos
apreciar las diferencias y distintas riquezas que poseen los discursos de
éstos artistas.

Para completar el capitulo, se ha entrevistado a cuatro artistas,
todos ellos inscritos en el tratamiento de la luz como parte del referente
poético de sus obras. El mas veterano es el artista suizo de ascenden-
cia peruana Francesco Mariotti, el cual tuve la oportunidad de conocer
personalmente en Celle coincidiendo con el Xl Foro Internacional que
Sculpture Network organizaba en esa ciudad, causando en mi una gran
sensacion de empatia y admiracion, no solamente por su discurso en
la conferencia que impartié como invitado al Foro, sino también por su
generosidad y calidad humana. De los diferentes momentos que tuvimos
ocasion de compartir, en las visitas que hicimos para visitar museos y es-
pacios escultéricos, como en los restaurantes donde se acaba hablando
de arte principalmente y de como este nos afecta directamente. Mariotti,
causd también sensacion por su prolifica actividad artistica y por 1o in-
novadora de esta, siempre en consonancia con preocupaciones cienti-
ficas, medioambientales y humanas. Aunque el contacto fue directo, el
cuestionario con las respuestas a las preguntas se tuvo que hacer por
correo electronico, dado que el disenio de las mismas se hizo a posteriori
a nuestro encuentro.

Daniel Canogar fue el segundo artista en contactar, realizando tal
contacto por teléfono al igual que la entrevista. Este internacional y joven
promesa espanola del arte emergente es hijo de Rafael Canogar, pintor
del grupo informalista espanol de los afnos sesenta “El Paso”. Cano-
gar trabaja con las nuevas tecnologias y aporta a su trabajo una mirada
fresca y creativa de un mundo en constante cambio y desarrollo que no
cesa de cambiar sus convenciones formales y discursivas no pasando
inadvertidas para artistas de la talla de Daniel Canogar.

Dolors Puigdemont es una artista local, nacida en Girona pero
afincada en Sant Feliu de Llobregat hace muchos anos. Esta artista me
cautivd por el caracter poético de su obra y el discurso proximo al arte
de género, sincero y motivado que nace de una mirada introspectiva que
la artista experimenta para llegar a un autoconocimiento y una sanacion
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a problemas de salud que la misma padecio tiempo atras. El tratamiento
de la luz y los materiales sutiles comienzan siendo tejidos para acabar
transformandose en formas geométricas que giran en un movimiento de
rotacion que parece aproximarse a la idea de rotacion y por consiguiente
al paso del tiempo.

Jaume Plensa no necesita presentacion, posiblemente es el artis-
ta nacional de mas representatividad internacional, presente en todos los
paises, museos y colecciones de prestigio de todo el mundo. Al margen
de su capacidad de anélisis y de reflexion, que comienza haciendo una
marafa de pensamientos que van creciendo desmesuradamente para
después llegar a la conclusion mas sintética y a la vez poética, me llamd
poderosamente la atencion la vision que tiene este artista de la vida,
que en muchos matices compartimos. Plensa es una persona implicada
con su momento, nada banal y comprometido con el ser humano. Se
ha hablado mucho de que una gran fuente de inspiracion de este artista
maneja, es el cuerpo humano, pero yo me atreveria a decir que mas que
el cuerpo, Plensa se interesa por el alma, la persona, el individuo en este
mundo; la busqueda del hombre honesto, como si de una especie en
extincion se tratase.



IV.I

La imitacion reciproca de vigjas y nuevas tecnologias provee de una
gran riqueza de resultados contradictorios, si bien los intentos fallidos siempre
pueden corregirse una vez ha pasado cierto tiempo.

Nombre artista:
Daniel Canogar

Lugar de nacimiento:
Madrid

Estilo y grupo tipificacion:
Escultura de interior, escultura y tecnologia.

Fecha entrevista:
26-02-2013 a las 14h.

Modo entrevista:
Entrevista telefénica.

Lugar entrevista:
Desde mi estudio.

Duracion entrevista:
45,37 minutos.

Material obtenido:
Grabacion de voz, ademas de notas escritas.
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Daniel Canogar
HEVENES
2010



1- ¢ De dénde eres, donde estudiaste?

Naci en Madrid, estudié en la Facultad de Ciencias de la Infor-
macion en la Universidad Complutense de Madrid. Realicé un Master de
Bellas Artes con especializacion en fotografia en la ciudad de Nueva York.

2- ;Qué te motivo6 a utilizar la luz como elemento en tu trabajo?

No sé si tengo respuesta a esa pregunta, es un tanto misteriosa.
No sé exactamente por qué siempre me ha cautivado la luz. La luz es un
gran simbolo para el ser humano, es lo contrario a la oscuridad. La luz
siempre me ha parecido atractiva. La luz dura de Castilla y la austeridad,
como la han contemplado en la historia del arte muchos pintores caste-
llanos. El tenebrismo, Velazquez, Zurbaran, etc.

3- ¢Qué es lo que te inspira para realizar tus creaciones?

Leer me inspira mucho. No la lectura de entretenimiento, sino
la lectura concentrada en la imagen, el espectaculo, la arquitectura, la
tecnologia. Segun qué texto leo se me dispara la imaginacion, gene-
ralmente estoy receptivo con lo que pasa a mi alrededor, sobre todo
cuando no estoy inmerso en la cotidianeidad de pagar facturas y hacer
tramites cotidianos. Es cuando puedo desconectar un poco de esa ru-
tina, cuando desarrollo esa atencion alterada, detectar esas pequenas
cosas, detalles que llaman mi atencién. Es justamente lo contrario a la
introspeccion, es estar atento a lo que te rodea, a lo externo a ti, a esa
farola que tiene el cristal roto y como la luz produce reflejos en el arcén.
De esa manera, cuando consigues ese estado de atencion alterada,
es cuando te das cuenta cuando vuelves del trabajo, de la proyeccion
de luz que describe esa farola a la cual me referia antes. Para eso hay
que desconectar con ese murmullo interior de cosas completamente
superficiales y banales.

4- ;Los viajes significan algo en tu enriquecimiento personal y
creativo?

Los viajes. Es un poco complicado contestar esa pregunta por-
que yo viajo mucho por motivos de trabajo para montar exposiciones,
hacer el seguimiento de las mismas, etc. Son eso, viajes de trabajo.
Hay otro tipo de viajes, de aventura, de dejarte sorprender, de tomar
el camino desconocido. Bueno, esto es diferente. Esos son los viajes
realmente interesantes, no hay que irse muy lejos, esos viajes pueden
ser introspectivos. Ese es el vigje realmente interesante para la investi-
gacion creativa.

5- ¢Qué autores admiras o te han servido de referencia, tanto a
nivel artistico como filos6fico o humano?

A nivel tedrico, los escritos de un tedrico norteamericano que se
llama Jonathan Crary. Escribié un libro que a mi me marcd mucho que
se llama “LLas técnicas del observador”. Es una especia de investigacion
histérica o arqueolodgica de la imagen a nivel tecnoldgico y de como se
fragua todo para dar una imagen al espectador y como ese 0jo del es-
pectador comienza a ver las cosas de una manera muy diferente. Ha
sido una fuente de ideas y recursos.
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A nivel artistico, pintores como Ribera, Velazquez, Caravaggio,
Zurbaran, que han hecho una investigacion sobre la luz muy impor-
tante. Luego ya me iria a artistas mas contemporaneos que trabajan
con proyecciones de luz como, Ryaoiji Ikeda, Anthony MacCall o Nicolai
Carsten, este Ultimo trabaja con sonido electro acustico ademas de las
proyecciones de luz.

Mi padre no ha sido un referente precisamente como artista
puesto que mi padre no podia ser otra cosa que mi padre. Entonces la
apreciacion que yo tengo hacia él es otra cosa, pero si que ha habido
cosas importantes que me ha aportado y una de ellas es la apreciacion
de que se puede vivir de la carrera artistica, eso es algo que siempre vi
en él y vivi de manera muy cercana. Otra cosa fue su metoddica dedica-
cion a su trabajo y a su investigacion. Otra cosa que me ha marcado
del trabajo de mi padre (Rafael Canogar), era una serie de esculturas
negras de su época del realismo social, que eran unas figura que a mi
me asustaban mucho y siempre las veia por el estudio de mi padre.
Creo que esas esculturas negras también han influenciado de alguna
manera mi trabajo.

6- ¢Con qué artistas contemporaneos tienes amistad?

Son todos los de mi generacioén, con algunos mas que otros,
pero especialmente con Montserrat Soto, Antoni Abad, Eulalia Vall-
dosera, etc.

7- ¢Dibujas o disefas previamente para llegar a la pieza?

No sé si podria decir dibujar, pero si que hago algun garabato
0 esbozo a modo de croquis muy esquematico de lo que quiero repre-
sentar, pero lo que si hago Ultimamente es simulaciones en 3D, gran-
des e individuales del trafico del publico que asiste a la exposicion para
ver como funciona la interaccion de la instalacion con el publico.

8- ¢ Construyes tu tus piezas o participas fisicamente en tus obras?

No las construyo yo directamente pero me gusta estar con las
manos en la masa, es el proceso mas divertido. Pero claro, necesito ayu-
da externa y cuento con un ingeniero aqui en el estudio que me ayuda
como colaborador en el desarrollo de las piezas.

9- ¢ Cuentas con empresas externas para la ejecucion total o par-
cial de tus obras?

Si, tengo fabricantes que me hacen cajas, peanas especiales,
piezas de metal 0 madera, embalajes especiales, etc. Es un tema que
tengo bastante externalizado sobretodo porque es importante trabajar
con la mayor calidad posible, por ejemplo, si alguien trabaja muy bien la
madera es mejor delegar en un experto que no hacer una pieza aqui en
el estudio que el resultado técnico pueda ser mediocre.

10- ;{Qué materiales usas a parte de la luz?

La oscuridad, ordenadores, proyectores y todo tipo de material
informatico.



Daniel Canogar
Waves
2013

11- ¢ Cuales son tus ultimos trabajos?

Hay dos obras recientemente acabadas. Una es una instalacion
permanente colocada sobre un atrio instalada en Houston (Texas), se
trata de una pantalla escultérica desarrollada con LED,s flexibles que
es un material muy nuevo que se ha creado para esta pieza, se llama
“Weeks”, lo cologué en el atrio de un rascacielos en esa ciudad y no se
habia hecho nunca una pantalla tan grande con esa tecnologia, la obra
o instalacion artistica se llama “Waves”.

Luego hay otra obra que se llama Sikka Magnum y se esta
exponiendo en un museo de Suecia. Consta de 360 DVD,s viejos com-
prados en el Rastro de Madrid. Lo que hago es una serie de proyec-
ciones con animaciones sobre los DVD,s que resulta muy interesante el
efecto conseguido.

12- ¢Siempre trabajaste con luz, o tus inicios fueron por otros
caminos?

Yo empecé con la fotografia pero lo que me fascinaba era el
trabajo de laboratorio, trabajando con la ampliadora en la oscuridad,
esa luz que penetraba en la oscuridad. Luego a través de las image-
nes fotograficas, aquellas sombras proyectadas sobre la acera o el
asfalto que resultaban objetos escultéricos. Ya desde nifio cuando
hizo mis primeras fotografias con 14 o 15 anos, me interesaba la luz
y las sombras que proyectaban los objetos escultéricos, siendo una
constante en mi obra. — 241
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13- {Con qué obra tu te sientes mas satisfecho a nivel personal?

Siempre la Ultima obra resulta mas atractiva, en este caso “Sikka
Magnum” es la obra con la que me encuentro mas satisfecho.

14- ¢Si un proyecto que has desarrollado, no se acaba ejecutan-
do, qué efecto causa en ti?

Bueno, me ocurre constantemente. Hay proyectos que se que-
dan en la estanteria pero que con el tiempo muchos de ellos suelen vol-
ver a aflorar en el futuro, por ejemplo, hace 3 anos hice un proyecto para
proyectar unas imagenes sobre el rio Sena pero el ayuntamiento de Paris
no tiene competencia sobre las aguas y el gobierno francés paralizd el
proyecto porque la ley en ese pais no deja proyectar sobre las aguas
para evitar despistar a los barcos que circulan por ese rio. Ahora hay un
cliente particular que quiere una intervencion de proyecciones sobre su
piscina y esto ha hecho reactivar aquel proyecto archivado. Yo pienso
que los buenos proyectos siempre se acaban realizando.

15- ;{Qué piensas de lo que se denomina como mercado del arte?

Es una pregunta importante. Bueno yo diria primero que hay varios
mercados del arte, por un lado estaria aquel que nosotros conocemos
como galerias, ferias de arte, subastas etc., eso es un mercado muy es-
pecifico, pero luego hay otras muchas economias que cada una de ellas
generan un mercado particular y propio. Yo creo que no hay que simplificar
el concepto del mercado del arte. Por ejemplo, hay un mercado especifi-
co para profesores de arte, otro para arte publico, otro para artistas que
trabajan en el mundo de lo social que necesitan foros de bienales o redes
sociales para desarrollar su trabajo. Yo creo que el aspecto del mercado
y econdmico no es malo que exista ya que los artistas necesitamos de
él para poder trabajar y que es un tema que no deberia ser tabu. Yo doy
clases y muchas veces explico estos aspectos a mis alumnos que quieren
saber cOmMo van a sobrevivir con su trabajo, tema que creo que no se ex-
plican en las facultades de bellas artes, siendo temas importantes y que no
deberiamos banalizar. Desgraciadamente hay aspectos muy negativos del
mercado del arte pero también los hay positivos, sobre todo los relacio-
nados con la adquisicion de herramientas para poder desarrollar nuestro
trabajo y que en ocasiones el desconocimiento de las mismas nos hace
tener muchos problemas.

16- ;Como te definirias dentro del panorama artistico contempo-
raneo?

Artista visual yo creo que seria mas la definicion que iria conmigo
0 artista de nuevos medios.

17- Una idea o momento que recuerdes y que haya significado
una aportacion importante en tu trayectoria como artista.

Una experiencia que tengo muy presente. En el ano 2003 tenia
una exposicion individual en el Centro de Arte Santa Monica de Barcelona.
Estabamos montando un papel pegado muy grande sobre una pared que
era antigua y tenia muchos bultos, produciendo un efecto espantoso. Vino
mi amiga y artista Montserrat Soto que me hizo ver la chapuza tan grande



que era aquello y reaccionar de alguna manera pidiéndole al comisario de
la exposicion que solucionase aquella deficiencia. Efectivamente, al rato
tenia un equipo de diez personas que solucionaron aquello rapidamente.
Esto me hizo recapacitar y darme cuenta de la importancia de defender tu
obra, eso es algo que siempre he tenido muy presente, sobre todo desde
que tuve aquella experiencia que recuerdo muy a menudo.

18- Una anécdota divertida o curiosa.

En el ano 1993 o 1994 habia una muestra de arte joven, organi-
zada por el Instituto de la Juventud y yo quedé seleccionado entre otros.
Aquello fue una buena oportunidad para muchos artistas. Se hacia una
exposicion en el Museo de Arte Contemporaneo cuando estaba en la ciu-
dad universitaria, habiendo una beca de arte joven que parte de la misma
consistia en un viaje por Europa en autobus que contemplaba una serie
de visitas a parques escultdricos de diferentes paises, hasta 20 visitas.
El problema era que la época en la que se hizo el viaje era invierno y los
parques estaban casi todos cerrados, todo nevado y hacia muchisimo frio,
con lo cual nos encontramos muchas puertas de parques cerradas y en
ocasiones tuvimos que atravesar distancias por campo a través para llegar
a ver alguna escultura que a lo mejor resultaba estar tapada.

19- ;Qué piensas para el futuro respecto a tu trabajo?
Estoy muy interesado en colaborar con empresas tecnoldgicas para
poder desarrollar piezas de arte publico con nuevas tecnologias. Obras que

estén fuera del alcance de poderse hacer en estudios convencionales.

20- ¢ Qué piensas de nuestra sociedad, qué le deseas, qué le pides?

Creo que lo que yo me pido a mi mismo y es aplicable a todos,
seria dejar de tener esa actitud tan pasiva en los aconteceres que su-
ceden en nuestro alrededor implicandonos mas en las cosas que nos
afectan, siendo mas participativos y buscando formas de aportar en la
concepcion de nuestra realidad, pudiendo participar en la construccion
de nuestro presente y futuro.

Daniel Canogar
Sikka Magnum

[detalle]
2013
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Entrevista a Francesco Mariotti

Francesco Mariotti es un veterano y consumado artista de gran
prestigio internacional que lleva muchos anos desarrollando sus proyec-
tos con luz. Considerado un histérico en el ambito del arte y la luz, es una
persona muy cordial y cercana que no dudd en explicar sus fantasticas
experiencias con la luz tanto en el pasado como en los proyectos que
esta desarrollando en la actualidad. Proyectos llenos de frescura que
interactlUan con el espacio natural y que recogen ideas de sostenibilidad.
En cooperacion con investigadores bidlogos, ha desarrollado trabajos de
intervencion en la naturaleza donde plantea habitats para luciérnagas,
donde se investiga también, la comunicacion que estos insectos tienen
entre si, estudiando sus comportamientos y las frecuencias de emision
de luz que generan.

Artista comprometido con el entorno, trabaja una obra fresca e
innovadora con un toque de energia positiva que genera un mensaje
esperanzador.
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1- ¢(De dénde eres, donde estudiaste?

Mis padres eran originarios de la Suiza ltaliana. Emigraron al Per( a
inicios del ano 1953. Yo cursé la Escuela Primaria y la Secundaria en Lima.

Entre 1960 y 1964 hice mi Bachillerato en Suiza y luego segui cur-
sos de dibujo y pintura en La Grande Chaumiére en Paris.

En 1966 ingresé a la Escuela de Bellas Arte de Hamburgo donde
estudié 6 semestres hasta 1969. En 1971 regresé al Perl. Desde 1987
vivo y trabajo en Zurich.

2- ;Qué te motivé a utilizar la luz como elemento en tu trabajo?

La luminosidad de los colores tradicionales no me eran sufi-
cientes y empecé pintando con colores fluorescentes, de alli pasé a la
luz eléctrica.

3- ¢Qué es lo que te inspira para realizar tus creaciones?

Sobre todo la pregunta Naturaleza-Tecnologia.

4- ¢;Los viajes significan algo en tu enriquecimiento personal y
creativo?

No en forma especial, mas es la lectura.

5- ¢Qué autores admiras o te han servido de referencia, tanto a
nivel artistico como filoséfico o humano?

A nivel artistico Christo a quién también he conocido personal-
mente. A nivel filosofico las Upanishades, a nivel cientifico la Teoria Cuan-
tica y de Erich Jantsch “La auto-organizacion del Universo“ y mucho el
Chamanismo vy el Arte Popular Peruano .

6- ¢Con qué artistas contemporaneos tienes amistad?

En este periodo de mi vida a nivel artistico no tengo amistades
especialmente intensas.

7- ¢Dibujas o disenas previamente para llegar a la pieza?

Ultimamente muy poco, casi todo sale de la imaginacién y en un
proceso de Bricolaje.

8- ¢ Construyes ta tus piezas o participas fisicamente en tus obras?
Practicamente hago casi todo yo mismo.

9- ¢ Cuentas con empresas externas para la ejecucion total o par-
cial de tus obras?

En algunos proyectos especiales seguramente, por ejemplo
las Bancas Luminosas o la lluminacion de Navidad de la Loewens-
trasse en ZUrich.
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10- {Qué materiales usas a parte de la luz?

Casi siempre se trata de material de tipo industrial u objetos de la
sociedad de consumo. También por momentos he trabajado con dese-
chos y material de reciclaje.

11- ;Cuales son tus ultimos trabajos?

Por ejemplo “La Granja de las Luciérnagas” es un proyecto bio-
técnico, la re-naturalizacion de un espacio contaminado para implantar
una poblacion de luciérnagas. Los “Jardines Hibridos® y “The Fireflies

Fence” son instalaciones luminosas en espacios publicos.

12- ;Siempre trabajaste con luz, o tus inicios fueron por otros
caminos?

Como ya mencionado mas arriba me inicié con la pintura, pero la
luz artificial aparecié muy pronto.

13- ¢ Con qué obra tu te sientes mas satisfecho a nivel personal?

Siempre con la Ultima ya que con algo de suerte se va redu-
ciendo a lo esencial.

14- ;Si un proyecto que has desarrollado, no se acaba ejecutan-
do, qué efecto causa en ti?

Se dice que los proyectos no realizados son los mejores, hay
algo de cierto en eso.

15- {Qué piensas de lo que se denomina como mercado del arte?
El Mercado del Arte es el peor enemigo del Arte. He mencionado

ya en varias oportunidades que en un futuro habra una “Historia del Mer-

cado del Arte* y una “Historia del Arte*.

16- { Como te definirias dentro del panorama artistico contemporaneo?
Creo poder decir que pertenezco a un grupo que se mueve den-

tro del campo de la experimentacion artistica centrada sobre todo en

espacios publicos.

17- Una idea o momento que recuerdes y que haya significado
una aportacion importante en tu trayectoria como artista.

Las visiones y los suefos.
18- Una anécdota divertida o curiosa.

Cuando me enteré muchos anos después que gané un impor-
tante premio y que el dinero se quedo con los organizadores del evento.

19- ;Qué piensas para el futuro respecto a tu trabajo?

Que tengo que andar muy atento y concentrado.



20- ¢ Qué piensas de nuestra sociedad, qué le deseas, qué le pides?

La gran revolucion creo que la hara la naturaleza, igual tengo algo
asi como una ligera esperanza en las futuras generaciones.

Francesco Mariotti
El Jardin Hibrido
[serie]

1997
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Entrevista a Jaume Plensa

(2) Ferran, Figueres
y Borbonés, 2005:
150

Jaume Plensa es posiblemente el artista espanol de mas repre-
sentatividad a nivel internacional que trabaja desde la escultura de inte-
rior como la escultura publica y de grandes dimensiones. También ha
colaborado con disefos escenograficos con otros artista y grupos como
“La Fura dels Baus”. Su sensibilidad y energia vital, justifican su interés
por el ser humano y por las grandes preguntas que giran alrededor de
este, como son ¢;,Quiénes somos?, ;De donde venimos?, ;A donde va-
mos? y un largo etc.

Su curiosidad por la vida, el tiempo y la existencia, le han llevado
a investigar continuamente, tanto con materiales como con formas de
expresar sus pensamientos y motivaciones, siendo su proceso creativo
rico y lleno de matices poéticos. Enamorado de la belleza, aplicada a
las formas y a la expresion que pueden comunicar los materiales en un
universo propio de sensaciones y mensajes, Jaume es un trabajador in-
cansable en la busqueda de una esencia, fruto de un proceso constante
de reflexion e investigacion.
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1- ¢(De dénde eres, donde estudiaste?

Naci en Barcelona en 1955. Estudié en la Escuela Llotja y en la
Escuela Superior de Bellas Artes de Sant Jordi.

2- ¢ Qué te motivo a utilizar la luz como elemento en tu trabajo?

Recuerdo que hace muchos anos estaba trabajando con hierro
colado, bueno yo me di a conocer internacionalmente con mis trabajos
realizados con hierro colado, este era un material que ya no se utilizaba y
yo de alguna manera lo recuperé. Estando trabajando como decia en la
fundicion, me di cuenta de que cuando salia del horno, aquello era pura
luz, como un rayo de luz roja, naranja, era hierro pero era luz. Esto me
hizo pensar y dudar mucho sobre qué son los materiales. Yo no he sido
nunca fiel a ningun material, creo que el material es una actitud, no es
una cosa estable o fija, es una actitud, porque si tU cambias la actitud
con aquel material, este puede responder de otras maneras darte resul-
tados que tu no esperabas. Entonces comencé a trabajar aquellas piezas
llamadas “La Neige Rouge” y “Desir Réve” para conseguir la luz exacta
que daba el hierro al salir del horno. La primera “La Neige Rouge” era una
habitacion hecha de hierro de fundicion cubierta de conos con todo el
interior lleno de luz de nedn de color rojo, era una pieza muy inquietante
que parecia que te ibas a quemar si entrabas dentro, pero realmente la
luz era fria. También introduje el sonido de la instalacion eléctrica hasta
las formas conicas retornaban el sonido de los transformadores. En la
otra pieza, “Desir Réve”, planteé dos bolas de hierro de fundicion donde
se proyectaba las palabras “Desir” y “Réve” respectivamente en cada
una de ellas con luz roja.

Pero esto que hablamos de los artistas que trabajan la luz. ;Qué
quiere decir? jEs tan ambiguo el concepto! parece como que ahora solo
tuvieras que entrevistar a cineastas o0 a video artistas, es como si el ar-
tista que trabaja la luz tenga que ser artista tecnoldgico y yo no estoy de
acuerdo, pero fijate toda la cultura Inca que esta basada en el sol, pero
ahora que hablamos de escultura, los griegos ya le daban mucha impor-
tancia a la luz y trabajaban pequefios movimientos de relieve sabiendo
de la importancia de la sombra. O la cultura japonesa que también valo-
raban la sombra de manera extraordinaria. La sombra es imprescindible
para entender la luz. Este es un tema interesante que te hace pensar en
otro discurso, pero bien, dentro de esta limitacion que podria ser traba-
jar la luz, yo la he querido entender como un material mas, igual que el
hierro de fundicion, la madera, las telas; también cuando en una época,
el mundo de la palabra y las letras fueron entrando en mi obra, yo las
quise entender como un material, mas que como un objeto conceptual.
Yo trabajo la luz como materia mas que como un objeto tecnoldgico.

Lo que es importante en el mundo del arte, es que cuando tu te
planteas una pregunta en este contexto artistico, esta forma parte del
proceso de la misma vida y comienza a expandirse como una mancha
de aceite y es dificil estar concentrado sin salirse de la materia porque
todo se interrelaciona cuando hablas de materia, y cuando recibes un
encargo para un lugar determinado o un proyecto especifico, parece
como inutil, pues parece como que tienes que volver al origen de todo y
te lleva a mirar atras y atras, pues no te sirve aquello que otros han ex-
perimentado. Has de encontrar tu propio origen de aqguello que buscas



para poder decir y expresar algo propio, algo personal. Es un proceso
agotador porque tu querrias estar concentrado en un tema mas familiar
a ti. Pero es inutil, se va expandiendo y te lleva hacia atras haciéndose
cada vez mas grande. Parece como que pierdes el hilo de las cosas,
Pero no es asi, es que se va convirtiendo en algo mucho mas vasto y
amplio, por eso ahora cuando te esperaba, estaba un poco preocupado
y pensando en algo tan amplio como es “La Luz”.

También hay artistas que trabajan el sonido, yo lo he hecho. ¢,Pero
quiere decir que has de trabajar con altavoces? Tu golpeas una mesa 'y
obtienes un sonido, pero es una vibracion, es materia, y ya volvemos a
la misma cuestion. Yo he registrado el sonido del fluido sanguineo de mi
propio cuerpo, porque si yo quiero entender mi propia materia, he de en-
tender antes qué la mantiene viva, por eso vino la casa Toshiba y registro
unas grabaciones en mi estudio, que eso se derivd en obras artisticas
que se llevaron a un Museo de Alemania. Pero esto del sonido me dejo
de interesar porque bueno, es un tema que ya esta tocado y pensando
en el sonido y en esa idea de la materia, la luz es para mi lo mismo, por
tanto yo la luz la contemplo no como una idea de trabajo tecnoldgico no
conceptual, sino como una expansion natural de la materia, sobretodo
es un trabajo emocional. TU como ser estas produciendo sombra cons-
tantemente. Yo muchas veces he pensado como artista en la idea del ser
humano y la dualidad, en la relacion de ti y tu alma, de ti y tu proyeccion
en el espejo, de ti y tu sombra. Yo me acuerdo de aquella imagen tan
fantastica de Peter Pan, cuando persigue su sombra y cuando consigue
atraparla, se la cose a los pies. Esto te hace reflexionar respecto a la re-
lacion que tenemos con nuestra sombra; fijate que todo el rato estamos
hablando de la luz.

Jaume Plensa
In the Myst of Dreams

2009
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Con el tema de las obras que coloco en diferentes sitios es como
el tema de los conceptos, que cada vez se van expandiendo mas y mas y
a veces tienes que volver a los origenes para empezar de nuevo. La idea
de colocar esculturas en la calle no me gusta, porque siempre te invitan a
colocarlas en una gran avenida 0 un gran espacio, en cambio ahora me
han invitado a poner una serie de esculturas en la calle en la ciudad de
Burdeos y esta muy bien porque me han dejado a mi escoger los sitios
donde colocarlas, esto permite como un redescubrimiento por parte del
ciudadano de aquellos espacios, pero esto es para el mes de junio.

En la escultura que he colocado en Rio de Janeiro ha sucedido
algo fantéastico, porque siendo una escultura que no tenia luz, la luz en
ella es muy importante y es que la cabeza tiene detras el Pan de Azlcar
y delante el Corcovado. Claro yo lo que queria es que mirase a la ciudad,
porgue no es un vigilante de la ciudad sino que es como una divinidad
que protege a la gente de la ciudad. Claro como esta en la playa del Bo-
tafogo el sol sale por su espalda y le da la vuelta alrededor hasta llegar a
tener la luz de cara en la puesta de sol. Claro al medio dia es cuando la
cara recibe una luz lateral, magnifica que crea esas sombras y es fantas-
tico porque es la luz que todos buscamos y con esta pieza funciona de
maravilla, resultando emocionante.

Instalé unas esculturas en el Nasher Sculpture Center de Dallas
que es una fundacion que cred este gran coleccionista, el sefior Nasher,
con toda su coleccion y que le dio a construir al arquitecto Renzo Piano.
Renzo Piano es un hombre muy preocupado por la luz y es de los arqui-
tectos que mejor la han tratado. Llevo a tal extremo su pasion por la luz
que claro, disend todo el techo totalmente transparente y eso para los
artistas es un perjuicio. Resulta que todas mis esculturas de luz estaban
en un sitio que le daba la luz del sol todo el dia y eso no es lo que los
artistas que trabajan con luz deseamos. Cada vez mas, resulta que se
construyen museos con paredes transparentes desde el momento en
que las paredes exteriores de los edificios dejaron de ser estructurales,
se ha generado un problema para todos esos artistas que trabajan con
luz o con video, etc. Entonces se han tenido que construir en esos es-
pacios otros espacios cerrados para poder albergar esas obras, o cual
resulta una paradoja. Recuerdo cuando el Sr. Nasher me decia: “hombre
Jaume, es que me has instalado unas esculturas de luz que yo no puedo
ver” y es que los museos se cierran a las 18h, pobre, poco después de
esto murié. Este comentario me hizo replantarme la situacion y ahora
tengo todas mis piezas de luz instaladas en el sétano, que es donde he
podido controlar perfectamente la luz de cada una de ellas.

A mi me gusta controlar perfectamente la luz en todas mis insta-
laciones, entonces fijate, cuando instalé unas esculturas de alabastro en
un pargue de Georgia, no funcionaban bien las bombillas que se habian
previsto y tuvimos que comprar luces nuevas especiales y tuve que fa-
bricar las luces para cada una de las cabezas de alabastro. Creo que es
importantisimo controlar la luz y que el espectador pueda percibir tu obra
tal y como tu la has sohado.

3- ¢Qué es lo que te inspira para realizar tus creaciones?

Yo mas que qué me inspira, te puedo decir qué me ha inspirado
y €S que a veces cuesta darse cuenta de esos pequenos cambios que
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experimentamos en nuestra obra. Pero realmente o que me inspira son
las grandes preguntas y hacia donde vas, el caso es que he continua-
do, porque a veces lo dejarias todo pero siempre me he preguntado:
¢ Qué es lo que alimenta mi vida?, o ¢Por qué estoy haciendo escultu-
ras?. Esas grandes preguntas que parecen anacronicas, ¢Quién soy?,
¢,A donde voy? Parecen una tonteria pero no lo son. Yo recuerdo aquel
pensamiento de “William Folder” que dijo: Me resisto a pensar que solo
he venido aqui a resistir. He venido a transcender. Cuando se habla de
aquello que ha de ser efimero, te planteas el hecho de transcender, de
dejar algo de tu testimonio, dentro de lo que supone algo tan enorme
como es la naturaleza, tu como infima criatura dentro de esa naturaleza,
puedes aportar algo que pueda servir a alguien. Entonces te planteas
como puedes ofrecer belleza al ser humano que es tan imperfecto, cémo
aportar belleza a este mundo, lleno de dolor de guerras, de sufrimiento,
como ayudar de alguna manera. Entonces, si pasas todo este pensa-
miento a un plano mas intelectual, es cuando vuelves a las preguntas de
siempre, ¢ Quién soy?, ¢ A donde voy?, ¢ Qué quiero?

Cuando viajas, te das cuenta de que las personas son todas
iguales unas a otras. Si, unos son de una raza y otros de otra diferente,
pero yo que me he registrado el sonido de mi sangre, resulta que es el
mismo que el de un japonés, y es que la sangre es igual, es roja, es la
vida que nos alimenta y aunque la sangre la asociemos a la muerte 0
al dolor, es al contrario, es el motivo de celebracion, es la savia que ali-
menta nuestro cuerpo. Yo no entiendo, pero todo este pensamiento me
parece de una belleza extraordinaria, el latido del corazén. Yo creo que
las personas tenemos que buscar aquello que nos une no lo que nos
separa. El otro dia estaba escuchando el discurso de Obama en Jeru-
salem, claro era muy prudente, como buen politico, pero dijo una frase
que a mi me agradd mucho y que se podria aplicar a la lectura del arte.
Dijo: Nuestros hijos e hijas no han nacido para odiar, los enseriamos a
odiar. Es decir, cuando tu fabricas una obra o cuando intentas crear una
obra ;qué estas creando? ¢algo que alguien explicara como mirarlo o
algo que sea autébnomo para ser mirado, para ser leido, escuchado, en-
tendido”? Entonces ¢,qué estas haciendo con una obra? Ya he dicho esto
en alguna entrevista, es un mensaje en una botella. Yo intento hacer una
botella mas o menos, contemporanea, perfecta, personal, pero 1o que a
mi me interesa es ese pequeno mensaje y eso es intemporal. Mira, yo
puedo pecar o tener pecados de época, pero mi mensaje no, y €so es
lo que queda, es intemporal, pueden pasar cien anos o doscientos vy tu
mensaje continuar vigente. Yo espero que igual que a mi me emociona
leer a William Blake todavia hoy, alguien se pueda llegar a emocionar en
un futuro leyéndome a mi. Lo que importa es la idea y como transmitirla,
es como ese latido de corazdn que tU puedas transmitir a otra genera-
cion. Esto es lo que siempre ha inspirado mi obra. Yo he tenido épocas
en que mi obra ha estado mas o menos a la moda, eso no o puedes
controlar. Epocas en que me han tachado de romantico o de anacrénico
o de usted no es nadie, pero bien, no pasa nada, siempre hay que tener
en cuenta que el arte no es matematicas ni pedagogia, el arte es injustifi-
cable y no sirve para nada, ahi radica su fuerza, sile comienzas a buscar
utilidades funcionales nos equivocamos.

Yo creo que la funcion real del arte y del artista es crear belleza,
yo lo digo siempre, ¢Qué belleza? bueno eso es discutible, pero en de-
finitiva, belleza y a veces, se habla tan poco de esto. Ahora se ha de ser



un poco valiente para hacer esta afirmacion, porque en nuestro entorno
hablar de belleza suena un poco fono en ese contexto museistico y cul-
tural, pero por ejemplo, cuando buscamos la justificacion a una flor no
vemos que la naturaleza es tan maravillosamente asi y tiene esa capaci-
dad de reinventarse. Por eso yo creo que el arte es injustificable, es un
enigmay en eso radica su secreto tan maravilloso y es tan extraordinario.
Yo creo que es el fruto del anhelo del ser humano de expresar aquello
que es incapaz ser. Sohamos con la perfeccion pero somos imperfectos,
soflamos con la bondad, la justicia, pero en el fondo ese anhelo imposi-
ble es el que desarrolla nuestra creatividad. Todas esas necesidades que
tiene el ser humano, se han transformado en religion, o en filosofia, pero
en definitiva es lo mismo, la busqueda de la belleza.

4- ;Los viajes significan algo en tu enriquecimiento personal y
creativo?

Tendria que ser una obligacion para cualquier persona. Igual que
matizaba lo que pienso yo de la luz, explicaré también lo que pienso del
vigje. Hay personas que han viajado miles de kildbmetros y no han salido
nunca de si mismos. En cambio hay personas que en cinco centimetros
han tenido grandes experiencias, es una cuestion de actitud. Creo que
ya he comentado en alguna otra entrevista el ejemplo de que si en algun
caso he tenido que dejar de hacer un dibujo o un cuadro para hacer un
vigje, he valorado mucho mas el hacer el viaje. Yo soy feliz en el avion
arriba en el aire, en el no lugar, es una sensacion maravillosa. Una vez
fuimos a pasar el afio nuevo a casa de unos amigos a Los Angeles vy
cogimos el vuelo de vuelta a Paris la noche vigja; en ese momento en
que todo el mundo en el avidn se acomoda y empieza a coger sueno,
con la luz tenue, el piloto del avidon, que era de “Air France”, dijo por me-
gafonia: Serioras y sefiores, estamos sobrevolando un punto geografico
que me da la senal horaria de las 12 de la noche, jFeliz afio nuevo!. Esto
fue genial, me encanto, porque estamos hablando el mundo, la gente los
lugares el paso del tiempo, yo recuerdo que siendo muy joven habia leido
a un filésofo, Henri Bergson, que decia que el tiempo general es la suma
de los tiempos personales, y yo creo mucho en eso. Es por eso que
estoy en contra de competir ,como puedo yo competir con otro artista?
¢, por qué yo soy mejor que aquel o aquel mejor que yo o que tu? Cada
persona tiene su tiempo y es suyo, es un concepto intransferible, porque
la sensacion de tiempo, acaba siendo una actitud también.

El viaje es como aquello de desaparecer y aparecer, son respiracio-
nes profundas de los lugares. A mi me han ayudado mucho a formarme,
porque me ha ensenado a relativizar, pero también hay que saber vigjar,
es como aquella anécdota que nos ensefaban de ninos de aquel hombre
que se quedd naufrago en una isla con solo un libro como objeto. Cuando
al cabo del tiempo lo encontraron, aquel hombre era hiperculto, con un
solo libro, entonces le preguntaron como era posible aquello con un libro
nada mas, el contestd: Es que lo he leido bien. Recuerdo que paso por
aqui por Barcelona un artista ya mayor, que no recuerdo ahora su nombre,
era un fotografo y venia a hacer una exposicion para la cual le hicieron una
entrevista y era una de esas personas sabias con el cual sintonizabas; en
esa entrevista dijo: £l arte no se enseria, el arte se aprende. Es esa idea
que hemos hablado ya y que no solo es aplicable al arte, sino a la vida en
general, si No eres poroso, sino eres abierto, si NO eres receptivo, puedes
ir dando vueltas por el mundo que no conseguiras aprender nada.

— 257



258 —

5- ¢Qué autores admiras o te han servido de referencia, tanto a
nivel artistico como filoséfico o humano?

A mi me han marcado mucho los poetas y siempre me gustd mu-
cho leer, no es que siempre tuviera un libro de poesia en el bolsillo, pero
mi padre solia leer mucho y yo me aficioné igual al verlo a él, pero él tenia
Sus gustos y autores y yo los mios. Pero si se podria decir que mi padre
me aportd aquel gusto por la lectura, orientandome de alguna manera.
Entonces, quizas por mi naturaleza, los poetas me aportaron mucho en
relacion a mi formacion como escultor, y es que a mi como tal, me ha
interesado siempre mas aquello que sustenta el cuerpo que lo que lo vis-
te, como los huesos o los fluidos, en cambio no tienen tanto interés los
musculos. Claro, la poesia es como aquello mas esencial en relacion con
la vida, la actitud del poeta es como una luz en la vida, entonces ensegui-
da me toco de lleno “Shakespeare”, sobre todo con su obra “Macbeth”.
Yo tenia en casa en una edicion en papel biblia las dos obra “Hamlet” y
Macbeth”. La primera me gusto mucho, pero ya he dicho, “Macbeth” me
cambio la vida. Todavia sigo pensando en aquel relato y en aquel mo-
mento en que él se da cuenta que ha matado al rey porque ambiciona su
poder, pero se da cuenta de que no ha matado a un hombre, sino que ha
matado la posibilidad de dormir, aquello para mi era escultura en estado
puro, o cuando las brujas le dicen que tenga cuidado cuando el bosque
camine, entonces los otros nobles que lo asedian en su castillo mandan
poner a los soldados ramas en sus cascos para no ser descubiertos, en-
tonces él ve que el bosgue avanza, causando eso un gran impacto en el.
La escultura tiene esa gran contradiccion, cuando hablas de acariciar, de
rozar y es cuando hablas de materia, es entonces cuando solo puedes
hablar de abstraccion y Macbeth es asi, de ahi mi fascinacion.

Mas tarde descubri a William Blake y su obra “Los Proverbios del
Infierno”, aquello ya fue definitivo, porque la obra de Blake representaba
la unién entre la gran tradicion popular y la gran cultura. Recuerdo el
primer verso que decia: En tiempo de siembra, aprende. En tiempo de
cosecha, ensefia. En invierno, disfruta. Todo era si, El camino del exceso
nos lleva al palacio de la sabiduria. O aquella de: La exuberancia es be-
lleza. Son como sentencias que te marcan.

Luego conoci a José Angel Valente que me encontré con él en
Santiago de Compostela, donde nos tomamos un Gin Tonic, y es asi en
los bares que aprendes cosas, no en las clases. Recuerdo me dijo: Mira
Jaume, no olvides nunca que la memoria es mas vasta que nuestros
recuerdos. Claro, yo que soy un hombre que trabajo una obra que quiere
ser dirigida al ser humano, a la memoria colectiva. Pero si voy muy dentro
de mi, posiblemente tocaré también tu memoria, tu propia experiencia,
esto es lo que me excita a mi, y esto solo lo puede entender un poeta. El
poeta tiene esa capacidad de sintetizar, es algo que la escultura anhela
pero la poesia y las palabras tienen esa capacidad, las palabras como
materia. Yo me di cuenta de que mis poetas eran cuatro, Shakespeare,
Blake, Baudelaire y Dante. Son las cuatro patas de mi mesa y es sobre
esa mesa donde yo he construido mi pensamiento, después han ido lle-
gando otros, como el americano William Carlos William o Vicent Andrés
Estellés que escribid aquella obra “Hotel Paris” que a mi me entusias-
maba, en la cual yo me basé, en algunos de sus poemas, para hacer un
libro de artista. Claro, cuando le pedi a su editor permiso para hacerlo,
me dijo que no. Entonces yo llamé a un amigo de Valencia para que me-
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diara por mi y Estellés dijo que fuese a verlo, y lo que tendria que haber
sido una reuniéon de una o dos horas, se convirtié en dos dias. Fuimos a
la playa y charlamos todo el dia, siendo aquello una experiencia maravi-
llosa. El tenia esa capacidad de hablar de la vida de una manera directa.

Mas tarde construi una cortina con 29 poemas de 29 autores
diferentes que son los que representan mi resumen personal. También
he escrito alguna cosa, sobre todo cuando presento un catalogo, suele ir
acompanado de un poema mio. Al principio escribia mas. Lo ultimo que
he escrito fue para el catalogo de Georgia que fue un texto de dos lineas
donde hablaba del musgo que lo cubre todo como la memoria, de una
forma pequena y humilde.

Siempre me ha obsesionado el tamafo de los recuerdos, dénde
los ponemos, es que alguno de los recuerdos mide mas que otro, o
los recuerdos que se trasladan de un sitio a otro. Por eso a mi, que me
obsesionan las cabezas, porgue alli pasa todo, cuando dicen aquello de
que aquel hombre es muy racional, yo me pregunto, que quiere decir
eso?, si el cerebro es lo mas salvaje. Dos ideas si se encuentran, aunque
tu no quieras que se encuentren, se acabaran encontrando, y cuando se
encuentran que haces?, pueden ser la suerte de tu vida o la desgracia
de tu vida. Es unaidea que crece, y es un pensamiento que se almacena
en un rincon del cerebro, y te preguntas, en qué rincédn, pequeno de él, y
qué medida tiene. Todo esto es fantastico y va relacionado con aquellas
obras que he hecho sobre la idea del autorretrato de bronce y un arbol
que crece que crece, la relacion del cuerpo y su alma, la idea alquimica
de que la naturaleza muerta vuelve a la vida, el arbol y sus raices que son
las que hacen volver a la vida al contacto con la tierra, el tronco como un
puente y las ramas que abrazan el cuerpo, esa es la idea alquimica, pero
que yo lo entendia como el alma que se expande, el cuerpo queda sujeto
a una medida; pero y el aima?, si tu continuas teniendo experiencias, va
creciendo la idea. José Angel Valente tiene un poema extraordinario que
dice asi: En qué lugar de mi cuerpo te encontrabas, alma, que te nece-
Sité y no me socorrias. El cuerpo como espacio y esa alma, donde esta.
Esto crea una complejidad que yo he intentado transmitir en la escultura.

Jaume Plensa
Song of Songs Ill, IV
2004
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6- ¢Con qué artistas contemporaneos tienes amistad?

Mas que amistad, conozco muchos, el mundo de ahora es muy
interesante pero complicado para mantener amistades en ocasiones. Yo
SOy una persona que Vvivo en Barcelona pero trabajo en todo el mundo, en
muchas ocasiones aparezco y desaparezco y si conozco y me encuentro
a muchos artistas en celebraciones, inauguraciones y demas, conozco a
muchos pero no puedo decir nombres porque tanto como amistad, no sé.
Pero posiblemente esta pregunta que me haces se refiere a aquella idea
mitica de las vanguardias, donde los artistas compartian muchas cosas
juntos, uno le robaba la mujer al otro 0 uno se enamoraba del otro, etc.
No es mi caso, yo he tenido un camino muy en solitario y tanto dentro de
este pais como en otros yo tengo una relacion muy cordial con varios ar-
tistas, pero creo que no se ajusta al sentido en el que tU me preguntabas.
En muchas ciudades en las que yo trabajo y visito, hay comunidades de
artistas que se relacionan entre ellos y que a lo mejor han sido comparie-
ros de estudios y mantienen un amistad y relacion, pero no es mi caso,
yo cuando digo que viajo a Barcelona, quiere decir que vuelvo a mi estu-
dio, pero aqui yo no voy a ningun lado, no me relaciono con casi nadie,
generacionalmente he ido a contrapelo con otros artistas y no tengo ese
tipo de relacion. Conozco muchos artistas que cuando voy a Nueva York
0 Londres o Berlin 0 Rio de Janeiro o Tokio, vienen a mis inauguraciones
porque hay una afinidad y una buena relacion, pero no s€, por decirlo de
alguna manera, nunca me he emborrachado con ellos.

7- ¢Dibujas o disefas previamente para llegar a la pieza?

Siempre he procurado mantener una obra de dibujo paralela a la
obra escultérica, con un territorio propio.

8- ¢ Construyes tu tus piezas o participas fisicamente en tus obras?
Si, ya lo hemos hablado antes.

- ¢Cu X jecucio
9- ¢(Cuentas con empresas externas para la ejecucion total o
parcial de tus obras?

Si, ya lo hemos hablado antes.
10- ¢{Qué materiales usas a parte de la luz?
Ya lo hemos hablado.
11- ¢ Cuales son tus ultimos trabajos?
Ya lo hemos hablado.
12- ¢ Siempre trabajaste con luz, o tus inicios fueron por otros caminos?
No, ya lo hemos hablado.
13- ¢{Con qué obra tu te sientes mas satisfecho a nivel personal?

Esta es una pregunta que es recurrente que te hacen a menudo
pero que tocan la fibra, porque eso es como si te preguntan a que hijo
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quieres mas. Yo cada obra la trato como eso, la obra, que luego cuando
ya la has acabado ella misma va ocupando su lugar y posicion, pero eso
tu no lo sabes. Si que es verdad que ha habido obras que fueron mas
celebradas o valoradas, pero eso puede ser debido a que han tenido un
impacto social o mediatico mas importante, pero eso no quiere decir que
yo las valore mas que a otras. Una obra no es mas importante que otra
porgue si no hubiera hecho la primera, igual no habria llegado a hacer la
otra, por eso digo que cada obra ocupa un espacio precioso y preciso
que no lo habria podido hacer ni antes ni después, se ha hecho cuando
se tenia que hacer.

Antes me preguntabas sobre los poetas, habia un hombre, Elias
Canetti, que no es un poeta, pero es un hombre que ha reflexionado mu-
cho sobre la vida, a mi me encanta y encuentro que tengo mucha afini-
dad con él. Tiene un libro de aforismos, extraordinario, y escribe sobre un
barrio de Londres, donde escribe frases y seguramente habria entendido
la pregunta que tuU me haces ahora, porque él fue un escritor sin publi-
car, fue un hombre brillante entre personas que no lo fueron tanto, tuvo
que emigrar entre otras culturas que él acabd entendiendo mejor que el
propio individuo de aquella cultura aunque escribiera en otra lengua, en
fin, es un hombre que se paso la vida en friccion. Entonces, yo siempre
que leo cosas suyas, entiendo que él no estaba escribiendo un libro,
estaba escribiendo y aungue un libro se acaba y luego viene otro, en
Su caso era la continuacion de un pensamiento. Creo que la obra de un
artista es eso, un proceso y yo quiero pensar en mi obra de una manera
parecida en ese sentido, yo construyo objetos que tienen una geografia,
unas fronteras, un perimetro, comienzan y se acaban, yo te puedo dar
medidas y pesos de aquel, de aquel, de aquel, pero al final la obra es lo
que te explico, tu proceso.

14- ;Si un proyecto que has desarrollado, no se acaba ejecutan-
do, qué efecto causa en ti?

La creacion siempre es mas generosa de lo que la gente es a ve-
ces recibiéndola, pero todos los proyectos, se hagan o no, existen. Cuan-
do doy conferencias, y ahora me acuerdo el afno pasado en el Art Institute
de Chicago, yo decia que el proyecto ha de ir acompanado de todo tipo
de documentacion, con todos los detalles perfectamente especificados,
porque asi el proyecto siempre existira. Me ha pasado a menudo que se
han suspendido proyectos importantisimos por cualquier razdn, a veces
la mas inverosimil, porque no ha habido financiacién o porque aquella per-
sona se ha echado atras o porque no se han obtenido los permisos o
cualquier otro motivo que a veces a escapado a nuestra voluntad.

Cuando desarrollé el proyecto de las fuentes Crown en Chicago, decia
que si, que la creacion del artista esta ahi, pero ademas siempre tiene
que haber la relacion de dos personas, la del artista y la de un angel que
lo protege y que sin ese angel no podriamos hacer nada. Un proyecto
ambicioso en el espacio publico, tu solo no lo puedes hacer y es cuando
necesitas la ayuda de un angel, pero claro, aqui siempre hay un compo-
nente humano y entramos de nuevo en la naturaleza humana, entonces ya
volvemos a la primera pregunta. Esto no lo asumes de la misma manera
a los treinta anos que a los cincuenta y siete, ahora lo relativizas todo. Te
planteas el hecho de una experiencia que puede ser extraordinaria, haber
trabajado en un proyecto que aunque no se haya realizado, ha supuesto
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algo en ti que emocionalmente lo rentabiliza, has adquirido una experiencia
maravillosa que no la habrias tenido posiblemente si no hubieses disenado
ese proyecto, es como cuando nieva y después deshiela, aquel agua llega
a unrio y ese rio riega un terreno fértil a donde llega ese agua y después
salen cuatro florecillas, no sé, es todo asi de sencillo.

Hace poco hizo diez ahos que se inauguraron las “Fuentes
Crown”, realizandose una gran exposicion entre Anish Kapoor y yo por
ese motivo. Tuvimos una reunion en Chicago porque ahora la quieren
restaurar, y es que en ese momento yo puse en juego muchos elemen-
tos en el espacio publico, cosa que nadie habia hecho hasta entonces,
como es el agua y una tecnologia LED’s en unas dimensiones que es
imposible realizar un mantenimiento convencional. El coste es de casi
un millén de doélares anuales en mantenimiento, pero claro, aqui también
hay un angel, sino este tipo de obras no se podrian hacer. Cuando las
hice no era un tema de tecnologia, a mi no me ha preocupado nunca la
tecnologia, yo gané el proyecto y desarrollé mi idea, buscando luego la
tecnologia, como siempre he hecho. Como siempre les digo a artistas
jovenes: “no penséis en la técnica, sohad, luego te preocuparas de la
técnica, pero primero hay que sofiar”. La tecnologia es un vehiculo pero
no una finalidad. Para las Fuentes Crown, después de ganar el concurso,
estuvimos dos afos haciendo planos y estudiando como hacerlas por-
que nos encontramos cosas que no se habian hecho hasta entonces,
como pasar una salida de agua a través de una pantalla de LED’s o reali-
zar aquel tamano de pantallas. Uno de los problemas mas graves de una
pieza en el espacio publico, es mantenerla mas que hacerla.

Chicago es la ciudad del arte publico, aqui hablamos de la acu-
mulacion de la historia, en su momento fue Picasso, Mird, Calder y luego
me tocd a mi, pero por ejemplo en la cabeza que hice en Inglaterra en
una ciudad minera llamada St. Helens, que hacia veinte afios que habian
clausurado dichas minas, fue un encargo para regenerar el territorio. Se
trataba de una mina ya en desuso que querian instalar una obra en aquel
terreno que diese una nueva dimension a la ciudad, siendo una experien-
cia maravillosa, porque en Chicago no regenerabas nada aunque esta es
la ciudad del arte publico, pero la belleza que aportas a una pequena ciu-
dad minera de Inglaterra con una obra aunque no tan tecnologica, resulta
gratificante por el componente humano que ello implica. El encargo vino a
través de la Bienal de Arte de Liverpool de 2007 y recuerdo perfectamente
en las reuniones, cuando tomando una pinta en el pub con algunos de los
antiguos mineros que eran la comision de St. Helens para la construccion
de la escultura, uno de ellos me comentaba: Es que Jaume, tu no sabes
lo oscuro que es estar a trescientos metros de profundidad alla en el tinel,
es tan oscuro, que la luz te parece un suerio. Claro este comentario a mi
me marcd mucho y a esta pieza le puse “Dream”, yo disefé una idea de
proyecto que era una luz de minero porque queria sacar la memoria de
debajo de la tierra, pero después me parecid mejor la idea de la cabeza.

15- {Qué piensas de lo que se denomina como mercado del arte?

Yo vivo del mercado del arte, pero no quiere decir nada el mer-
cado del arte, no pienso demasiado en ello, siempre ha habido mercado
del arte en el momento en que alguno hace una cosa y la intercambia por
otra, pero a mi me parece apasionante cuando en algun diario aparece,
que el diario siempre lo critica, pero a mi me parece apasionante, de una



gran poética, cuando dice que en alguna subasta un cuadro, un dibujo,
una escultura se ha vendido por una suma multimillonaria, a mi me parece
de una poética extraordinaria, porque dime de alguna cosa en el mundo
que le pueda pasar eso, porque una obra de arte es una cosa tan inutil
que se te escapa entre los dedos, es un concepto absoluto, es como co-
ger la divinidad, todo el mundo daria lo que fuese por la divinidad porque
la divinidad es como la juventud eterna; cuando dices se ha vendido un
Giacometti por tantos millones 0 una obra de Calder, que a mi me entu-
siasma Calder, piensas: “Si aquellas pinturas o lienzos o alambres valian
dos duros” scomo puedes transformar el alambre en oro? Y ya estamos
con la idea alquimista, yo lo encuentro extraordinario porque volvemos a
la naturaleza humana. ¢ Qué es el mercado del arte leido de esta manera?
Pues es un intercambio de la fuente de la vida, y la gente pagaria lo que
fuese por la vida eterna y el arte es la vida eterna.

16- { Como te definirias dentro del panorama artistico contemporaneo?
Ya esta contestado en las preguntas anteriores.

17- Una idea o momento que recuerdes y que haya significado
una aportaciéon importante en tu trayectoria como artista.

Ya esta contestada en anécdotas anteriores.
18- Una anécdota divertida o curiosa.

Una anécdota que contestara las dos preguntas, esta y la ante-
rior, fue una experiencia que tuve y es que yo no floto, no nado, mi madre
estaba desesperada porque un chico del Mediterraneo que no nadara
era como una verglenza, entonces me llevaba a las piscinas Picornell
y no habia manera, no aprendia a nadar, los monitores le decian a mi
madre: Es que tiene la carne pesada. Bueno, un dia con unos amigos
en Jerusalem, me llevaron al Mar Muerto, donde nadé como un pez y
fue extraordinario, entonces pensé que No era un error mio, sino que
mi madre no me habia llevado al mar adecuado, Yo esto lo hago servir
como metéafora y lo recomiendo a la gente: “Os penséis que es un error
vuestro y a lo mejor es que no estais nadando en el mar adecuado”, todo
el mundo ha de buscar su mar adecuado donde pueda nadar bien. Eso
que es una anécdota yo lo he transformado en un motivo de vida.

19- ;Qué piensas para el futuro respecto a tu trabajo?

Es que en arte el futuro es muy confuso, yo te puedo decir lo que
hago ahora pero no te puedo decir lo que haré manana, es como si nada-
Ses en una piscina negra, que no sabes por donde saldras, no me gusta
hablar mucho de futuro, yo prefiero hablar de presente que es lo importan-
te para mi, piensa que el presente siempre se convierte en el pasado que
vamos releyendo permanentemente, porque necesitas saber si aquello
que viviste eran experiencias o era humo. Yo prefiero pensar en presente.

20- ¢ Qué piensas de nuestra sociedad, qué le deseas, qué le pides?
Pues no sé, porque estamos en un momento de una gran me-

diocridad, creo que es una de esas épocas histéricas mas mediocres
que ha generado la humanidad pero que coincide con el cambio de dos
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siglos, siempre lo he pensado, recuerdo hace ya muchos afios que yo
decia que era un artista de transito porque habia nacido en los cincuenta
y entonces yo no seria de ninguna escuela, yo seria un puente por donde
pasarian otros para conquistar el siglo XXI, porque era un momento de
cambio, y la gente lo entendia como una afirmacion deprimente, pero
yo no, yo solo podria sobrevivir como soy, igual que Blake que nacio
en los cincuenta o como Gauguin. Tapies nacié cuando tocaba igual
que Miré y pertenecieron a algo, pero nosotros que hemos nacido entre
medio, no. La historia yo no la contemplo como actual o pasada, sino
como una y yo he quedado incluido en un pequefio trozo. Pero si es
verdad que es muy importante en el momento y en qué realidad social
has nacido, y este momento es muy complejo porque fijate que vamos
hacia el anonimato de la sociedad. La manera de actuar de la sociedad
es andnima, antes sabias quien te mataba con un golpe de piedra, ahora
ya no sabes quién te esta matando o robando o mintiendo o educando,
hemos entrado en un momento en que no sabes contra qué vamos O
contra quien vamos, es como el concepto que te explicaba antes de la
piscina negray la falta de luz, entonces hemos llegado a un momento en
que las instituciones culturales son tan mediocres como las politicas y te
enganan tanto como ellas 0 mas, porque no puede ser que los politicos
sean todos tontos y los museos todos listos, ¢no? Todo forma parte de
un mismo contexto, del mismo ritmo de vida. Ahora estamos en unos
momentos de gran dificultad para los creadores, la situacion es muy
complicada, pero siempre ha sido asi, tU no puedes escoger la época
en la que vives, entonces los creadores tenemos que reinventarnos, tu
no puedes ser fruto de tu época sino que has de crear tu época, de otra
manera estariamos perdidos. Un creador es en principio un hombre ho-
nesto y es una especie en extincion. ¢Porqué digo un hombre honesto?
Pues porque yo te aseguro que si hago un dibujo, yo me lo colgaria en
casay si hago una escultura, yo me la compraria, después si hay otros
que la quieren compartir, encantado de la vida, pero en principio ha de
ser una obra perfecta para mi. Yo estoy rodeado de gente que fabrica pi-
s0s a donde nunca vivira, fabrica coches que nunca conducira, produce
comida gue nunca comera o fabrica ropa que nunca vestira, claro, ellos
quieren ganar dinero para comprarse la casa que ellos quieren y ropa y
el coche y comer lo que les gusta; esto para un artista es como hablar
otra lengua, es como un cordero en un mundo de lobos. Pero bueno,
esto siempre ha sido asi, no creo que Blake hubiera tenido un momento
mas facil ni Gauguin. Hay una anécdota de Gauguin muy buena y es
que él se fue a La Martinica a emborracharse tranquilo, pintar y a sedu-
cir jovencitas enviandole los cuadros a su muijer, entonces esta hizo un
paguete con unos cuantos cuadros y os llevd a una casa de subastas
en Paris, que aun existe, “Galeria Drouot”, después de un ano le dijeron,
mire, pase a buscar eso que no 1o quiere nadie. Bien estamos hablando
del ano 1880 aproximadamente, todavia se ve en el diario el anuncio de
esta galeria como expertos en arte, 0 sea que representa que cuando
le devolvieron los cuadros a aquella sefora, ya eran expertos en arte.
Bueno ahora posiblemente ya no existen estos errores.

Yo cuando he dado clases, que ha sido en muy pocas ocasiones,
intento transmitir una idea y digo siempre lo mismo: “Sé tu mismo, confia
en ti, porque es mejor que te equivoques de tus propios errores que No
de los errores de otros”. Hay companeros mios que me dicen, hombre
esto es anacronico, tu tienes que dar el mensaje de que sean reconoci-
bles dentro del grupo, pero hay algo que no cuadra, que es eso de ser



aceptado en el museo o en la galeria. No sé, yo pensaba que la historia
del arte era otra cosa, era aquel riesgo, era ese sello que le faltaba una
punta y por eso es Unico, era un suefo que has disfrutado viviéndolo,
que después no llegas a nada y te pierdes en el olvido, es igual, porque
te lo has pasado fantasticamente, todo lo demas no sirve. Recuerdo el
otro dia que hablaba por email con mi hijo que vive en Montreal, el me
decia: Pueden recuperar especies que estaban extinguidas. El se referia
a insectos o0 animales que se encuentran atrapados en el ambar. Yo le
contesté diciéndole: ¢ Como por ejemplo, un hombre honesto?. Claro, mi
hijo que ya esta acostumbrado a mis cosas se reia, pero es cierto, es una
pregunta que me hago a menudo, ¢A donde ha ido el hombre honesto?

El resplandor del hierro en estado liquido, cuya fuerza luminosa muestra (3) Ahrens, 2005: 22
la capacidad de transformacion del mineral, es aplicado por €l artista a la energia
potencial de la escritura como fuente de metamorfosis, que se torna visible en
forma de proyecciones luminosas.

Jaume Plensa
Sitting Tatoo VIl
2007
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IV.IV

Nombre artista:
Dolors Puigdemont

Lugar de nacimiento:
Amer, Girona

Estilo y grupo tipificacion:
Escultura de interior, escultura de género.

Fecha entrevista:
18-03-2013 a las 16h.

Modo entrevista:
Entrevista personal.

Lugar entrevista:
Can Ginesta, Sant Just d’Esvern.

Duracion entrevista:
55,20 minutos.

Material obtenido:
Grabacion de voz y en video, notas escritas y catalogos.



Dolors Puigdemont
Arbre de Llum
2001



1- ¢ De dénde eres, donde estudiaste?

Naci en La Vall d’en Bas, provincia de Girona. La primera es-
cuela de arte que conoci fue en Olot y tuve un profesor que se llamaba
Ballester, pero alli estuve muy poco tiempo, me trasladé a Barcelona
para estudiar en la Escuela Superior de Bellas Artes. Vine muy joven-
cita a Barcelona, alojandome dos anos en la calle Sant Ramoén, muy
cerca de la Escuela Superior de Bellas Artes Sant Jordi y luego vivi en
las Ramblas durante diez afios. Me encontraba desarraigada en aquel
lugar, recordaba mucho mi lugar de nacimiento, la Vall d’en Bas y su
paisaje de estilo nérdico, lleno de robles, hayas, plataneros y encinas;
aquel paisaje con su luz, su humedad y frio, donde un dia llovia y otro
también, produciendo una niebla muy particular, me cautivaba y evoca-
ba en mi recuerdos entranables.

2- ;Qué te motivo a utilizar la luz como elemento en tu trabajo?

Si no hay luz no hay forma, con la luz podemos cambiar el color
de las cosas. Me inicié en pintura, enseguida comencé a hacer instala-
ciones vy Vi la necesidad de iluminar aquellas piezas porque todo cam-
biaba en funcion de la luz. La primera instalacion que hice fue un trabajo
que lo llamé “Hi anirem a I’'Hotel”, que trataba sobre la vision fantastica
de una nina en el interior de la habitacion de un hotel, como si fuese un
cuento de hadas. Con esta pieza comencé a trabajar con la luz, tapicé
toda la habitacion con tela blanca, donde habia un balcén lo tapaba para
colocar la cama y donde no habia una ventana la simulaba con luz de
fluorescentes detras de la tela. Con todo esto, me di cuenta de que con
la luz se podian hacer maravillas. En aquel momento trabajaba manipu-
lando y agujereando papel que se podia ver por ambas caras. Lo mos-
tré colgandolo como una banderola. Aquel trabajo cambiaba muchisimo
segun el tipo de luz que utilizara y como la utilizara, adquiriendo siempre
una emocion diferente que podia transmitir en cada pieza. De esta ma-
nera es como empeceé a interesarme por la luz.

Yo era una persona que pintaba pensando en mi paisaje siempre,
todo estaba relacionado con aquel paisaje y mis vivencias en él, entonces
tuve un problema de salud relacionado con un proceso asmatico. En ese
momento me di cuenta de que ya no podia ir a aquellas inauguraciones
0 aquellos lugares donde la gente fumaba. Ya no podia salir de la misma
manera que antes. Fue cuando me fui cerrando en mi pequefo mundo
donde yo veia que podia respirar mejor. Fue cuando experimenté un
proceso de interiorizacion, me tenia que concentrar tanto en el proceso
de respiracion que acabé visualizandome interiormente, como respiraba,
como sentia. De esta manera comencé a descubrirme interiormente.

Yo era una persona que pintaba pensando en mi paisaje siempre,
todo estaba relacionado con aquel paisaje y mis vivencias en él, entonces
tuve un problema de salud relacionado con un proceso asmatico. En ese
momento me di cuenta de que ya no podia ir a aquellas inauguraciones
0 aquellos lugares donde la gente fumaba. Ya no podia salir de la misma
manera que antes. Fue cuando me fui cerrando en mi pequefo mundo
donde yo veia que podia respirar mejor. Fue cuando experimenté un
proceso de interiorizacion, me tenia que concentrar tanto en el proceso
de respiracion que acabé visualizandome interiormente, como respiraba,
como sentia. De esta manera comencé a descubrirme interiormente.
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Empecé a desarrollar una meditacion y una concentracion que fui
aplicando a mi pintura y a mis instalaciones. Ya no era pintar los troncos
de los arboles, si no que era mi traquea o mis alvéolos. Todo esto lo fui
mezclando, plasmandolo en mi obra. Enseguida me di cuenta de que todo
aquel mundo interior mio, interesaba mas al espectador y comunicaba
mas que aquellos troncos o paisajes que hacia en mis comienzos y que
representaban el mundo exterior. Esto me hizo pensar y ver que cuanto
mas dentro de tu interior vas, mas comunicas con los otros, obteniendo
unas conexiones diferentes y este resultado me parecid muy gratificante.
Dejas el mundo de lo material y si tienes alguna lectura sobre fisica cuan-
tica ademas de nociones sobre aquella gente que trabaja Land Art y lo
analizas todo un poco, obtienes una cosa muy propia y personal que es
lo que a mi me gustd. Entonces te das cuenta de que contra méas material
te vuelves mas espiritual eres, cuanto mas buscas la esencia o la materia
pura es cuando encuentras lo que la gente llama, entre comillas, espiritua-
lidad. Sobre todo lo que aprecias es que este mundo espiritual es, esen-
cialmente, individual, donde todo el mundo se reconoce. Te comunicas
con cualquier persona de cualquier etnia, espacio y tiempo, teniendo una
comunicacion sensorial donde intervienen la vista, el tacto, el sonido, etc.

3- ¢Qué es lo que te inspira para realizar tus creaciones?

Bueno, esto ya lo hemos hablado pero me interesa mucho el
paisaje y en el paisaje la transparencia, pero en aquel momento en que
todo el mundo anadia mucho papel, yo necesitaba quitarlo para poder
respirar. Lo quitaba con los dedos y trataba el papel matéricamente, pro-
duciendo agujeros que a veces cuando tefila con pigmentos y acuare-
las, fluyendo y penetrando entre los agujeros, haciéndole después unas
primeras rayas, unos primeros puntos, después el proceso de agujerear,
hacia que lo que yo habia hecho se fuese mezclando y aguando, dejan-
do parte al azar pero controlando perfectamente el proceso, sabiendo lo
que va a pasar cuando haces el agujero.

En el paisaje al que me referia antes, de la Vall d’en Bas, llovia
300 dias al afo, muchisimo, y sobre todo en invierno, entonces toda esta
idea de agua, de humedad, de vidrios empanados, de contraluces esta
muy presente en mi obra. Aquellas vistas de invierno de arboles, que no
son mas que ramas de lineas grises recortadas sobre otras lineas grises
en los dias de sol y viento, miradas como a través de un encaje, se veia
todo el Pirineo nevado. Estos dias me parecian una fiesta, mananas que
eran como de primavera y tardes que eran como el otofio. Todo esto me
quedd impregnado cuando era adolescente y mas tarde transpird en mi
obra. Cuando tuve problemas de respiracion, todo esto se transformd de
alguna manera pues toda aquella idea de atmdsfera que te impide ver, la
vas reformulando desde otro punto de vista. De todas maneras cuando
comencé a trabajar con la luz, todo aquello se estaba transformando,
en aquella época empezaba una nueva etapa, dejé de tener problemas
respiratorios. Empecé a trabajar la transparencia, segun como pongas la
luz se generan unas sombras, la sombra se proyecta en el suelo...

Ahora desde hace mas de diez anos, mis piezas llevan luz incor-
porada, utilizo unas pequenas lamparas alégenas que iluminan la obra
desde dentro, produciendo unas sombra radiales que se proyectan en
el suelo, unas sombras muy particulares y transparentes debido a las
mallas del material.
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Cuando dejé de trabajar con ropa, las sombras que se producian
eran proyectadas y en el momento en que trabajé con malla metélica, in-
corporé movimiento a las piezas para magnificar las sombras. Asi como
a nivel conceptual no he querido renunciar a proyectar luz desde fuera de
la pieza para proyectar sombras contra la pared, también alterno estas
con las luces que proyectan la luz desde dentro. Asi consigo, al tener
un movimiento de rotacion la pieza, que esta colgada de un pequefio
motor, la sensacion de que la proyeccion de luz va en sentido contrario
a la rotacion. Los brillos que la luz genera por el tipo de material con que
estan trabajadas las piezas moviles, también me resultan muy interesan-
te, creando efectos muy sugerentes, como arquitecturas en movimiento.
Los videos describen muy bien lo que digo. Las imagenes son lo que
queremos ver mas que lo que realmente estamos viendo. Los videos
son una descripcion de la exposicion, pero también he hecho otro tipo
de videos que han sido piezas en si mismas pues estan tratados ya de
otra manera, como obra independiente. En el segundo certamen Loop
Art a través de la Galeria Eude, presenté dos videos llamados “Caladis”
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“Rodasoques”. Los dos primeros eran mas rapidos mientras que el ter-
cero iba dando vueltas a los “Arboles de luz”. La musica de Txalaparta
acompanaba a Rodasoques. Estos videos que presento en mi Ultima
exposicion tienen como musica el Adagio de Albinoni, pero solo me he
quedado con los primeros compases porque me parecia que eran como
una especie de arrastre, a lo que encontré alguna similitud con el arrastre
de las piezas metélicas en movimiento.

4- ;Los viajes significan algo en tu enriquecimiento personal y
creativo?

No especialmente, he hecho muchos viajes pero al volver siempre
me he reafirmado en lo mio. Si, considero que aprendes, que aportan,
pero que no me transforman, para mi son como paréntesis, no tienen
nada que ver con lo que después hago o al menos yo no soy consciente
de lo contrario. Por ejemplo he visto las piramides del Yucatan o he ido dos
veces a Egipto, al cual considero un pais maravilloso y apasionante, y no
me han inspirado en mi obra. En cambio voy a mi paisaje de la Vall d’en
Bas y si que me sugiere, pero la razdn es que se trata de mi mundo, un
mundo mas interiorizado, No es ningun mérito, solo es mi forma de crear.

5- ¢Qué autores admiras o te han servido de referencia, tanto a
nivel artistico como filos6fico o humano?

A mucha gente. Como anécdota, explicaré que un dia que tra-
bajaba haciendo orificios en papel, me emocioné al caer en mis manos
el “Manifiesto” de “Lucio Fontana”, en ese momento si que noté que su
pensamiento y el mio tenian una cierta similitud. Luego en cuanto a la
filosofia y sobretodo aplicada a la geometria, Platon, Pitagoras, etc. Me
interesan muchisimo, ademas de otros tantos que hablaban de sus mis-
mas teorias.

Los autores orientales, hubo una época en que aqui fueron un
descubrimiento para muchos. Sobretodo también si hablamos de algo
tan intangible como la poesia, me interesan autores como San Juan de
la Cruz, Juan Ramoén Jiménez, Salvador Espriu...

6- ¢Con qué artistas contemporaneos tienes amistad?
A quien mas conozco es a Rufino Mesa, Asuncion Mateo, Chancho...
7- ¢Dibujas o disefias previamente para llegar a la pieza?

Si, hago pequenos dibujos, a mi me gusta tenerlo todo un poco
controlado y a medida que voy haciendo piezas de mas envergadura,
necesito hacer estudios y croquis en el espacio.

8- ¢ Construyes tu tus piezas o participas fisicamente en tus obras?

Si, a veces he tenido alguna persona que me ha ayudado
porgue eran necesarias dos personas para algunos montajes. Real-
mente he realizado mis obras yo misma. Vengo del mundo de la
pintura y utilizo materiales fragiles, telas de lino, papel y materiales
ligeros. S6lo cuando he necesitado que me corten las telas metali-
cas s cuando he requerido de ayuda.
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9- ¢ Cuentas con empresas externas para la ejecucion total o par-
cial de tus obras?

Los videos si, hay un chico que conozco hace mas de diez
anos que es Ricard Diez con el cual tengo amistad y es el que me
hace los videos, pero es una cosa a dos, a veces yo le digo 1o que
quiero y él lo hace y otras veces el hace y yo descubro cosas que me
gustan y acepto de buen grado, pero vaya, el técnico es él y es una
cosa de dos, nos entendemos muy bien.

10- {Qué materiales usas a parte de la luz?

Papel, tela de lino, tela metalica y metacrilato, también he pintado
sobre madera y sobre tela.

11- Cuales son tus ultimos trabajos?

Lo ultimo lo puedes ver en esta exposicion y aparte de esto estoy
elaborando dos instalaciones mas. Una de ellas trata sobre arboles que
tuve que talar obligatoriamente de una finca que tengo, se trata de una
de esas historias de la administracion, de distancias entre arboles y de
normativas que he tenido que cumplir pero que no comparto. Lo que en
un principio empecé a trabajar como una rabieta, finalmente se convirtio
en un estudio muy elaborado en cuanto a la disposicion de los troncos de
los arboles. Hice muchos estudios aplicando la geometria, convirtiéndose
este en un proyecto muy pensado y sentido. La otra instalacion trata de
bibliotecas, de libros, de la acumulacion de pensamientos y estoy hacien-
do una pieza con papel muy elaborada, muy trabajada.

12- ;Siempre trabajaste con luz, o tus inicios fueron por otros caminos?

Fue un medio de expresion que yo apliqué sobretodo en las ins-
talaciones. Yo tenia en cuenta la luz, pero no la utilizaba. Hubo una época
en la cual tuve en cuenta la luz interior como cosa mas espiritual. Cuando
haces meditacion, a veces imaginas colores, imagenes, formas, espa-
cios amplios de luz y eso lo pintaba. En una coleccion que tengo del afio
94 y 95, mis pinturas eran eso, luz interior. Pero la luz como material, fue
en el ano 97 o 98 aproximadamente cuando la utilicé.
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13- ¢{Con qué obra tu te sientes mas satisfecha a nivel personal?

Con una obra que se llama “Mar blanca” de 7,5 por 3 metros,
que habia empezado a elaborar como “Arbol de agua”. Pero ocurrié la
tragedia del “Prestige” en las costas gallegas y fue cuando vi a la gente
sacar aquella marea negra mientras yo estaba elaborando una tela blan-
ca, fue cuando la obra que estaba pensada como un gran cilindro, tomd
forma plana de mar. Hay un video que esta colgado en Youtube y que se
llama asi, “Mar blanca”. En este video se siente un pequeno poema mio
que yo misma recito y que trata sobre este hecho. Es una obra de la cual
me siento muy orgullosa y aparte de haberla expuesto dos o tres veces
como “Arbol de luz”, también se instalé en el Museo de Arte Contempo-
raneo de Tarragona con el nombre de “Mediterranea”.

14- ¢Si un proyecto que has desarrollado, no se acaba ejecutan-
do, qué efecto causa en ti?

Yo los acabo ejecutando todos. Bueno, no todos, hay épocas
en que solo te vienen ideas y mas ideas y claro, tienes que seleccionar,
pero una vez seleccionada e iniciada, miro de acabar la pieza y después
la instalo en mi estudio, invitando a algunos amigos para que vengan a
verla y asi la comparto con ellos.

15- ¢ Qué piensas de lo que se denomina como mercado del arte?

Creo que es un mercado que no tiene nada que ver con el arte y
que crea artistas a su conveniencia. Si estos perduran varios anos, tienen
mucha suerte, pero aquellos otros que al poco tiempo deja de haberse
ellos, lo tienen dificil en el terreno personal. No tengo ninguna gana de
participar en nada que se llame mercado del arte. ES una cosa que va
en paralelo con el arte. Una vez en una conferencia con Antoni Mercader,
yo le dije que aquello que habia dicho él, representa solo el 25% del arte,
después hay otro 25% que de aqui a un tiempo instituiran como impor-
tante y después hay un 50% de gente que trabaja, que es importantisima,
que lo hace muy bien y que jamas entrara en ese mercado, pero eso no
quiere decir que no formen parte de la realidad artistica y de la historia del
arte contemporaneo y aunque sea a nivel local, algun dia puedan recibir
Su reconocimiento. Lo que quiero decir es que todo esto del mercado del
arte hay que relativizarlo y no dejar que nos trastorne.

16- ¢ Como te definirias dentro del panorama artistico contemporaneo?

Pienso que hay mucha gente trabajando y mucha gente muy
buena, algunos nunca tendran la suerte de entrar en circuitos del mer-
cado del arte, pero si que entraran en circuitos sociales aunque sean
locales, que tienen importancia para la gente que los ve, para la gente
con quien se relacionan y en este grupo estaria yo. Bueno, también he
tenido un poco de suerte, he ido tres o cuatro veces a ARCO, he ido a
Colonia, he ido a Dresde, no me puedo quejar...

17- Una idea o momento que recuerdes y que haya significado
una aportaciéon importante en tu trayectoria como artista.

Uno de ellos fue cuando me dijeron que realizaria mi primera ex-
posicion en la galeria Eude. El otro ocurrid cuando pedi un ano sabatico
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para realizar un curso de doctorado, en el cual experimenté un gran
cambio. Teresa Blanch me recomendd cambiar la proporcion de las obra
y me ayudd mucho. Luego, con la galeria Eude, hice mi primera ins-
talacion en el New Art, el afo 1997. La critica y los organizadores del
certamen valoraron positivamente la obra y utilizaron la fotografia de ésta
como difusion en la siguiente edicion del New Art 98.

18- Una anécdota divertida o curiosa.

Recuerdo cuando fui a la Feria del papel en Dresde con Fina
Furriol, la galerista de la Eude. Habia poquisimas galerias extranjeras,
casi todas eran alemanas. A este tipo de feria la se acostumbra a llevar
carpetas. Mi obra, llamada “Balcon de papel” la llevé embalada en una
caja cuyas dimensiones eran 1 m x 2,35 m x 40 cm. El caso es que la
caja llevaba dias en el suelo de la feria con la gente de la organizacion
comentando que habria alli. Apareci yo, una sefiora pequenita de esta-
tura, con un destornillador eléctrico, sacando los tornillos de la caja. Se
acerco una camara de TV que me estuvo filmando todo el proceso de
desembalaje de la obra, fue una experiencia muy divertida. El balcon
tiene una envergadura importante, 2,15 m de altura, con piezas que se
abren. Esta obra forma parte de la serie de obras de semitransparencias.
Pero la anécdota divertida era el hecho de que se asombraran de las
proporciones de la caja, yo habia estado ya en ARCO vy alli era normal
llevar cajas muy grandes, nadie se asombraba, en Dresde si, al dia si-
guiente aparecié aquel reportaje por la TV, donde yo desembalaba mi
balcdn de papel.

19- ;Qué piensas para el futuro respecto a tu trabajo?

Ir haciendo, simplemente. No tengo excesivas ambiciones, sola-
mente el poder hacer o que yo quiera hacer.

20- ¢ Qué piensas de nuestra sociedad, qué le deseas, qué le pides?

Pediria que no asfixien a los artistas y que controlen a algunos
criticos, porque en lugar de hacer critica de arte, se dedican a expresar
sus ideas que en muchas ocasiones, son bastante rancias, me refiero
en el concepto, no en la manera. En otras se quedan en el arte social
que cada vez tiene mas de social y menos de artistico. Esta tendencia
del arte conceptual va muy bien a los criticos para escribir. Tendencia
que parecia ser lo Unico interesante que se tenia que decir y que en
muchas ocasiones se quedaba en simples chistes, obras mal filmadas y
mal presentadas, pero que daban pie a mucha literatura. Claro, ellos se
agarraban a esa literatura para justificarse y coger protagonismo, pero
esto no es justo porque durante mucho tiempo, esos artistas han tenido
los mejores presupuestos y 1os mejores espacios y eso ha sido un insulto
para otros artistas que han trabajado mucho y muy bien. Yo pediria que
si, que tengan su espacio, pero que No sea el Unico espacio porque hay
mucha gente rigurosa que trabaja bien.
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Capitulo V:

Conclusiones generales y aportaciones desde la experiencia.

El resultado de esta investigacion ha sido rico y provechoso, no
solamente en relacion al nivel académico y docente, sino también en
cuanto a razones personales y humanas, pues me ha permitido descu-
brir otra dimension respecto a una investigacion y su disciplina, ademas
de abrirme el espectro cognitivo sobre al tema investigado, en proporcio-
nes amplias y considerables.

Durante el periodo en el que he estado recopilando datos y rea-
lizando esta investigacion, me he ido dando cuenta del fantastico medio
de expresion plastica que estaba investigando como es la luz, desper-
tando en mi una inquietud investigadora, también de acuerdo a esa ex-
presion, aplicandola en mi propia obra. De esto se desprende no solo
una serie de ideas luminicas de espacio publico que realicé en unos
principios de manera proyectual, sino también un creciente interés por
trabajar ideas que pudiera materializar ya en el momento, sin tener que
esperar a la posible adjudicacion de alguno de aquellos proyectos.

El resultado ha sido realmente gratificante y pedagdgico, pro-
bando en primera instancia los resultados derivados de aplicar la luz a
la obra escultérica. Tanto en intervenciones puramente escultéricas de
distinto tamano y material, como en performances y acciones efimeras,
la luz ha ido cautivandome en mi trabajo creativo, aplicandola también a
mi trabajo pictdrico, utilizando pintura fluorescente en mis cuadros para
ser vistos con luz negra o ultravioleta en exposiciones donde la luz tenga
un papel fundamental.

A parte de lo aprendido, tanto a nivel tedrico, como poético, con-
ceptual y plastico, he obtenido un conocimiento de la materia que resulta
valiosisimo como herramienta pedagodgica, dotandome de recursos, for-
males y estéticos, ademas de técnicos en algunos casos, que me han
permitido abrir una linea docente muy novedosa y valorada por nuestro
alumnado, contagiandose rapidamente de las grandes posibilidades que
aporta la luz en todas las miradas creativas aplicadas al desarrollo de
intervenciones volumétricas o escultdricas, en cualquiera de las aprecia-
ciones y variantes que esta permite.

Todavia en estudios de licenciatura, ya vine aplicando la utilizacion
de la luz en los gjercicios planteados para mis alumnos, en aquel caso, de
primer curso de licenciatura en la asignatura obligatoria “Escultura I”. La
materia se planteaba desde el descubrimiento de referentes creativos a
partir de la narrativa, aportando una serie de lecturas que describian luga-
res y viajes, siendo estas muy sugerentes para iniciar un trabajo creativo.
Mas tarde completaba la informacion a los alumnos con sesiones tedricas
en las que mostraba las distintas posibilidades que aporta la luz a la crea-
cion artistica y escultérica. El resultado siempre fue muy positivo, partiendo
de que eran piezas individuales y por tanto mas reducidas debido a los
escasos medios y la experiencia que poseian los alumnos y al tiempo que
estos tenian destinado para trabajar esa asignatura.
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Mas tarde, cuando se aplicé a nuestra facultad el Grado en Be-
llas Artes, contemplado dentro del plan de Bolonia en el seno de la EEES
(Espacio Europeo de Educacion Superior), el planteamiento de aplicar
la luz a la docencia de contenidos escultéricos, fue mas ambiciosa, y
el resultado ha sido la consecucion de proyectos luminicos trabajados
en grupos de cuatro, lo cual ha permitido aumentar el nivel cualitativo y
el tamano a las ideas trabajadas dentro de la asignatura obligatoria de
segundo curso “Proyectos de la Creacion Artistica”.

Lo explicado demuestra que el conocimiento siempre tiene ver-
tientes diversas, como la investigativa, la disciplinar, en este caso artistica,
y por ultimo la pedagdgica y docente, siendo esta ultima, también suscep-
tible de otra vertiente derivada de la investigacion docente aplicada a la luz.

Mas adelante, planteo algunos temas a modo de conclusiones
que recogen algunos ejemplos de diferente caracter que explican con
mas detalle esos aspectos a los que me refiero cuando hablo de los re-
sultados obtenidos en esta investigacion.



Los imaginarios creativos en el mundo del Artista. La luz y la mu-
sica, referentes vividos desde una vision existencial y emotiva.

Los referentes que hacen fluir la creatividad del artista, son
fundamentales para desarrollar su trabajo puesto que suponen la
esencia y el contenido de su obra, aquello que puede ser percepti-
ble en ocasiones 0 No, pero que sustenta el discurso conceptual de
la obra artistica. Adquirir esos referentes es en ocasiones una tarea
ardua que pasa por un gjercicio de investigacion y posterior reflexion
sobre el material encontrado.

Se puede ayudar a descubrir formas para buscar esos referen-
tes y de hecho es parte de mi trabajo docente, pero realmente, cada
autor tendra que descubrir en su propio interior aquello que lo motiva
0 emociona, la singularidad consiste en cémo se expresa aquel sen-
timiento. En esta ocasion, ejemplifico con mi propia experiencia ese
discurso, poniendo en comun mis referentes y motivaciones.

Todo artista se nutre de referentes propios 0 ajenos que van con-
figurando su imaginario en ese mundo representativo experimental. Aque-
llos referentes que en un principio son ajenos acaban siendo propios en
la medida en que los vamos asimilando. En ocasiones, estos referentes
se nos aparecen de la mano de otras personas que nos hacen participes
de sus motivaciones y formas de desarrollar sus trabajos o simplemente
afrontar la vida, dandonos pistas en situaciones o detalles singulares que
captan nuestra atencion produciendo en nosotros un estado de emocion;
ese es el momento en el que hacemos nuestro ese referente 0 modelo a
Seguir que va a merecer nuestro interés e investigacion durante los proxi-
mMos meses o0 anos, en funcion del poder de fascinacion que tal referente o
idea haya podido producir en la configuracion de nuestro lenguaje artistico
particular. Hay otras muchas maneras de adquirir referentes: A través de
la literatura, los viajes, las experiencias personales o el simple hecho de
contemplar el mundo, lo que si podemos aportar a la creatividad son los
vehiculos para acceder a informaciones novedosas y llegar a conclusiones
a través de la reflexion personal y la libre interpretacion.

Es evidente que cada persona es un mundo propio y que aun-
que dos artistas asimilen un mismo referente creativo, el resultado artis-
tico sera muy distinto de una persona a otra ya que las interpretaciones
son distintas, sujetas a la forma de sentir de cada autor.

En todo proceso de investigacion creativa que quiere alcanzar
una linea de trabajo particular dentro del arte, siempre hay un hecho
significativo que sirve de detonante para ese flujo de ideas que acabara
perfilando el principio de la obra artistica. Este puede ser provocado por
un sentimiento o emocion producido por una vision, situacion o acon-
tecimiento que nos haya podido suscitar tal experiencia hasta el punto
de recrearla en la obra que finalmente sera continuacion de nosotros
mismos, pues dejamos parte de nuestra esencia vital en ella.
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Piano Rojo

Un proyecto existencial:

Dicho proyecto no es otro que el resultado de deambular por la
vida recogiendo todas aquellas emociones que han sido de un especial
interés en esta, plasmandolas bajo mi particular vision e interpretacion en
un proceso existencial que me ha llevado desde la pintura a la escultura,
el performance o la poesia.

Recientemente, tuvo lugar la incorporacion a la Real Academia
de Bellas Artes de Nuestra Sefora de las Angustias de Granada del pro-
fesor del Real Conservatorio de Musica de Granada e ilustre pianista,
Javier Herreros, quien en su discurso recogido en el libro que acompana
tal acto, dedica casi la primera mitad del mismo a elogiar y hacer un pu-
blico reconocimiento a la que fue su maestra, Doha Pepita Bustamante
Garés, ya fallecida, la cual fue miembro también de tan alta institucion.
Al discurso de Javier Herreros, hay una respuesta, recogida también en
el mismo libro, por parte del director de la mencionada Academia, el
brillante compositor y maestro, José Garcia Roman, quien de la misma
manera, también dedica buena parte de su discurso a recordar y recono-
cer la valia de su antigua companera, Pepita Bustamante, “Doha Pepita”
para todos los que la conocieron y estimaron.

No es de extrafnar la impresion que tales hechos causaron en mi,
si explico que Pepita Bustamante era mi abuela, con la cual mantuve
una relacion de empatia y carifo que ha perdurado siempre en mi inte-
rior. Logicamente, el discurso de Javier Herreros y José Garcia Roman,
con quienes mantengo una gran amistad, ha calado profundamente en
mi, agradeciendo ese reconocimiento y compartiendo sentimientos de
carifo hacia ella con tan ilustres artistas de tan bella disciplina como
es la musica. Particularmente, la descripcion que hace Javier Herreros
del cuarto del piano y su primera impresion a los ocho afios de edad,
respecto a lo que alli acontecia, me ha emocionado en base al parale-
lismo de sentimientos, se diria que esta escrito por un hermano o fami-
liar allegado, lo cual tiene su légica, aun recuerdo perfectamente a mi
abuela referirse a sus alumnos mas queridos como sus hijos musicales.
En aquel cuarto del piano, quiero recordar momentos de paz y felicidad
escuchando a mi abuela siendo todavia un nifio muy pequeno, sentado
en una butaca dentro de la habitacion, absorto, totalmente imbuido por
aquella musica y aquella manera de tocar, llena de pasion, generosidad
y amor por la musica que lo era todo para ella.

Siempre digo que en aquellos espacios de tiempo, en mi ni-
nez, obtuve un estado de bienestar y paz que representan esos re-
cuerdos de felicidad en estado puro que han alimentado las mejores
cualidades que pueda llegar a tener.

Un gran piano rojo en un espacio vacio,
penumbra de sentidos y universo de sentimientos;
silencio de pasion que emerge de una imaginada quietud.

Mi abuela, “Mama Pepita”, supo imprimir en mi una curiosidad
por el arte en general de una manera natural y emotiva a través del ca-
rino, formando parte de mi ideario de referentes creativos todo lo vivido
y recordado en mi Granada natal junto a mi familia en aquellos anos,
puesto que aparecen de mi interioridad mas profunda.



José Antonio Asensio
Pianos de Luz [serie]
2012

La musica aparece en mis referentes de manera fluida y variada,
sentida desde diferentes miradas, la primera de las cuales estuvo recogi-
da en aquel cuarto del piano de la calle San José Baja 33 de Granada y
otras que se han ido formando a lo largo de los anos en otros contextos
y situaciones. Recuerdo también muy buenos momentos con mi padre
escuchando jazz y flamenco siendo un adolescente, cuando o mas logico
en ese momento era estar atrapado por el Rock and Roll y la musica Pop.

La luz ha aportado a mi obra mas reciente, una dimension mas
espiritual y dinamica a la vez que me ha permitido ir de una disciplina a
otra en funcién de la necesidad plastica del proyecto artistico, dejando
ver la interioridad de la obra, sobretodo en mis obras escultéricas de
nueva factura o las intervenciones en el espacio tridimensional, como
pueden ser las instalaciones, performances o ideas escenograficas.

La luz en mi escultura se podria decir que aparece a partir de una
necesidad de aportar color a la misma, convirtiéndose en un referente
rico y plastico en un contexto contemporaneo que quiere experimentar
en la busqueda de materializar nuevas interpretaciones ya no solo tri-
dimensionales sino en un plano conceptual mas amplio donde puedan
interactuar todo tipo de expresiones artisticas. — 285
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La experiencia de crear:

En mi opinion, la experiencia de crear nace de la necesidad de exte-
riorizar aquel sentimiento que el artista lleva en su interior, filtrandolo a través
de referentes o recursos plasticos, haciendo evidente su sensibilidad y gra-
do de emocion respecto a momentos o situaciones determinadas.

Lo que importa al propdsito de nuestra discusion es que todos los
aspectos de este complejo proceso se mantienen estrictamente en la esfera de lo
perceptivo. La especificacion y la generalizacion, aunque contradictorias, operan
constantemente juntas dentro del proceso unitario de la formacion de imagenes.
La vision, pues, merece el mayor de nuestros respetos incluso cuando alguien
mira un objeto de forma superficial en el ajetreo de la vida diaria.

El artista se libera totalmente de tapujos y convencionalismos a la
hora de expresar sus sensaciones en un mundo propio construido desde
su particular percepcion de la vida y de aquello que lo rodea, obteniendo
una respuesta materializada en aquello que es capaz de crear, ya sea
literatura, musica, pintura, escultura o simplemente el hecho de contem-
plar la vida y su posicionamiento respecto a esta.

Las miradas lucidas —imagenes— retenidas son vitales, irradian perennidad
y son obras vivas, lineas de intuicion. La capacidad de imaginar otros mundos
nos salva de la mediocridad de la vida cotidiana y nos permite huir de nuestras
prisiones. Hay un mundo por descubrir dentro de cada hombre. Un fotografo no
es aquel que hace imagenes, sino el que piensa en imagenes. No me interesa la
fotografia como disciplina. En general, me interesan mas los artistas fotografos
que los fotografos artistas.

La capacidad de crear esta en la voluntad del individuo y en su
necesidad de expresar sentimientos 0 pensamientos, compartiéndolos
con todo aquel que quiera entrar en ese especial didlogo artistico. Was-
sily Kandinski en su libro “De lo espiritual en el arte”, reivindicaba el papel
del artista como abanderado de su sociedad, con un firme compromiso
social que lo hace responsable de guiar intelectualmente a la sociedad
desde su posicion de creador de discursos artisticos.




Conclusiones:

En mi trabajo docente como profesor de escultura, procuro dotar
a mis alumnos de recursos suficientes para que por si mismos puedan
encontrar referentes creativos, ya sea a través de la poesia o la narrativa
de viajes 0 aventuras, la observacion del paisaje o la propia introspeccion
como elemento de observacion. Estrategias basadas en las metodo-
logias para el descubrimiento, ya trabajadas ampliamente por la Dra.
Eulalia Grau en nuestra facultad.

Una primera aproximacion ala descripcion de las actividades que aplicarian
la técnica que hemos denominado como “metodologias para el descubrimiento”,
serian aquellas que: someten al alumno a una situacion de “tension”, de tal manera
que la actuacion intuitiva supera su actividad racionalizadora.

Una vez aplicadas estas metodologias, aporto documentacion
acerca de las diferentes visiones que otros artistas han tenido respecto
a ejemplos determinados. Todo esto, debe de ir complementado con
la empatia que pueda tener con los alumnos para poder comunicar, en
ocasiones, conceptos tan etéreos que se hace necesario crear un clima
favorable para despertar esa creatividad.

En cualquier caso, lo que esta claro es que cada alumno ha de
realizar un ejercicio de busqueda desde su interior y una profunda re-
flexion para reconducir la informacion asimilada hacia un proceso cons-
tructivo y creativo, aplicando su propia sensibilidad e inteligencia a la
hora de abordar la obra artistica.
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El espacio publico. Proyectos que recogen poéticas de cohesion
social. La luz como elemento facilitador.

Durante todos estos anos, las tendencias de cohesion social,
han estado llamando la atencion respecto al hecho de que el ciudadano
es el eje vertebrador de todo discurso artistico que se relaciona con el
espacio publico, aungue en muchos ocasiones, este se convierte en un
mero espectador de aquello que acontece alrededor de aquello que lo
afecta, tanto en lo social, como en lo econdémico, ni que decir del devenir
urbanistico que las ciudades experimentan. Un fendmeno que también
afecta al arte publico y que cada vez mas esta aplicandose en todo tipo
de tendencias que trabajan el arte en el espacio tridimensional, es la
aplicacion de la luz. El arte se reinventa y las ciudades se transforman en
auténticos espectaculos luminicos, es evidente que el arte no podia ser
menos y se ha tenido que adaptar también a un medio que en muchos
casos se nutre de aspectos tecnologicos que aportan al ser humano un
componente de bienestar y modernidad.

Veremos tres proyectos de espacio publico de entre aquellos
que durante estos anos, he ido disehando, teniendo en cuenta el com-
ponente de la luz. Algunos ya presentados y que han recibido una muy
buena acogida por parte del Ayuntamiento de Barcelona, como es el
caso del proyecto de la “Plaza de La Humanidad”, otros pertenecen al
fondo de proyectos que tengo pendientes de que puedan realizarse en
algun momento.
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(En obras)

> Plaza de la Humanidad

Las pautas que han orientado la direccion de este proyecto de
arte publico se han diversificado en dos ambitos de actuacion, en el
primero he pretendido dar respuesta a los condicionantes del contexto
fisico y social del espacio elegido, por el otro lado presento una perspec-
tiva mas subjetiva de mi aportacion artistica al medio publico.

La documentacion del estado actual del terreno se ha compro-
bado visualmente, visitando en numerosas ocasiones su localizacion, en
mi caso la eleccion del territorio se subscribe a un plano autobiografico,
ya que dicho espacio forma parte de mi proceso existencial.

La concepcion inicial del espacio publico se baraja desde la no-
cion y relacion con respecto al uso, caracteristicas y contexto socio-
econdémico donde se inscribe la textura urbana circundante.

Tenemos que pensar que partimos de un proyecto ya definido
que es el del “Parc dels Drets Humans”, perfectamente acotado a la vez
que el proyecto de remodelacion y cambio de usos de los edificios que lo
circundan. Nuestro proyecto es el de la plaza que se genera al eliminar la
verja de entrada a la fabrica, dando lugar a utilizar el espacio de acceso
a la misma, con lo cual casi podriamos decir que no cambiamos gran
cosa en cuanto a la morfologia del espacio, solo que lo que antes era la
antesala de entrada a una fabrica y un espacio privado, ahora se refiere
a un espacio publico.

La idea de cambio refiriéndonos al proyecto global del conjunto
arquitectonico, viene definida por la recalificacion de usos de los edifi-
cios, con tal de ofrecer un mayor servicio social a la ciudadania del barrio,
ademas de hacer publico un entorno ajardinado que la gran mayoria de
la poblacion no conocia debido a su anterior caracter privado y que va a
sufrir tan solo una pequena remodelacion o lavado de cara, conservan-
dose practicamente todo el arbolado que supone un patrimonio botani-
co considerable.



Es en el acceso a todo este conjunto, en esa no tan pequefna
plaza, conectada al mismo paseo de la Zona Franca y casi delante de
la plaza de La Marina, donde esta ubicado el mercado, donde tenemos
la oportunidad de crear un referente de nueva centralidad para el barrio.
Generando un lugar de encuentro ya que ademas sera donde esté ubi-
cada la entrada de acceso al Metro que proximamente llegaréa a estos
barrios, convirtiéndose esta parada en la principal para la zona debido al
volumen demogréfico del entorno.

Como ya apuntabamos antes, no se crean cambios drasticos en
cuanto a la morfologia del conjunto, salvo los ya experimentados anos
atras en la parte posterior del parque con la construccion de diversos
edificios de viviendas de una calidad alta y que en su momento trans-
formaron el paisaje urbanistico del lugar, pero en este caso no afecta
al proyecto al cual nos estamos cifiendo. No varian las vistas exteriores
desde puntos situados en el territorio a transformar, pero si supondra un
cambio visual desde el entorno circundante, debido a la transformacion
de los edificios y de la plaza en la cual intervenimos.

El espacio donde vamos a disefar un posible proyecto de Arte PU-
blico, experimenta pocos cambios en cuanto a la morfologia del lugar, pero
hemos de tener muy en cuenta que debido al proyecto del Metro y a que es
en la plaza en cuestion, donde se situara el acceso al mismo, buena parte
de la plaza estara hueca para alojar las instalaciones del mismo. Este condi-
cionante hace abordar el proyecto de una manera muy distinta, debido a las
limitaciones a las que nos enfrentaremos, como por ejemplo la imposibilidad
de proyectar arboleda de unas proporciones considerables.

La edificacion que nos encontramos justamente enfrente, al otro
lado del passeig de la Zona Franca, data de los anos sesenta y se trata
de un frente continuo de edificios de unas ocho plantas que no contem-
pla calle alguna desde la misma placa Cerda hasta el carrer Foneria, o
sea mas de 300 metros lineales de fachada continua que representa casi
un muro urbanistico frente a la montana de Montjuic. De lo cual se des-
prende que el entorno del proyecto en cuestion representa un modelo

Vista del tramado
urbanistico desde el
Parque de los
Derechos Humanos
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de la plaza

urbanistico algo mas que concentrado en su conexion con el passeig de
la Zona Franca, en cambio al otro lado del parque y desde el carrer de
Jane Addams al carrer Energia y llegando al carrer Mineria, la trama urba-
nistica se encuentra algo mas esponjada aunque sensiblemente concen-
trada, sin mencionar la trama urbanistica que va desde el parque hasta
el recinto ferial Montjuic 2, que no es otra que las antiguas viviendas de
la firma SEAT, que después de haber experimentado cambios en los
ultimos afos, contindan teniendo una concentracion demogréfica alta,
aunque su tasa de edad supere los 60 anos.

Las rutas peatonales se estan potenciando sobretodo en el
lado que va desde el passeig de la Zona Franca hacia L’Hospitalet,
quizas mas que las producidas al otro lado del paseo, en direccion a la
montana de Montjuic.

La climatologia del territorio en el que vamos a proyectar se po-
dria decir que es mas que suave pues Nos encontramos practicamente
al nivel del mar, y en nuestro Mediterraneo pocas son las alteraciones
climaticas que podemos experimentar.

El proyecto se centra en retomar el sentir ciudadano respecto a
la memoria histérica del lugar para de una manera sostenible y sensible
con el medio ambiente, podamos desarrollar un proyecto donde la luz
esté muy presente mediante frases luminosas escritas en la intervencion
artistica que recojan el sentir popular respecto a los derechos humanos,
ademas de adecuarse a las necesidades urbanisticas, sociales, cultura-
les e identitarias de la zona.




Ejecucion del proyecto:

En funcion de las limitaciones funcionales y arquitecténicas a las
que me enfrentaba, decidi disefiar una plaza que aunque pueda remitirnos
al caracter y morfologia de las denominadas “plazas duras”, podria inte-
grar una serie de elementos proximos a las exigencias de la ciudadania.

Uno de los pasos que di en cuanto a la elaboracion de ese primer
contacto proyectual, fue presentarme ante el arquitecto municipal del
Districte Sants Montjuic, explicandole mis inquietudes, ademas del obje-
to de esta investigacion. He de decir que el arquitecto del distrito, Jaume
Graells, me proporciond una ayuda inestimable en cuanto a informacion,
seguimiento, asesoramiento y animo moral.
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La idea era integrar elementos luminicos en aquel espacio pu-
blico, eje central de la investigacion. A tal efecto y con toda la infor-
macion, técnica y social en la mano he disenado una idea de “plaza
dura” pues no podriamos plantar arboles de gran dimensiéon ni crear
un espacio publico ajardinado. La imposibilidad de plantar arboles de
dimensiones considerables no afecta al diseno de conjunto, puesto
que inmediato al espacio de la plaza tenemos el acceso a un parque
frondoso, lleno de magnificos arboles y de mucho interés botanico.
Por tanto nuestra intencion en este caso es la de plantear un sitio de
encuentro que genere un grado de cohesion entre la ciudadania, divi-
dida por esa barrera urbanistica que es el passeig de la Zona Franca
y que no es mas que una de esas vias rapidas que atraviesan nuestra
urbe. La posible intervencion artistica y urbanistica inserida en la plaza
puede favorecer y captar el interés del colectivo que habita la zona ya
que las infraestructuras y servicios principales van a ser ubicados en
dicho emplazamiento.

De acuerdo con lo que defiende el Doctor Jaume Ros Vallver-
du, profesor de la Facultad de Bellas Artes de Barcelona, la obra de
Arte Publico no necesariamente ha de ser de unas grandes propor-
ciones, sino que puede adaptarse perfectamente al espacio para el
cual fue disenada, siendo mucho mas significativa en el concepto que
en la vistosidad.

Esbozos sobre la
idea del disefio

de la plaza
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Hi ha casos en que I'escultura demana una integracio ben aconseguida
en lindret on ha de situar-se. Aixi doncs, hi ha escultures que s’articulen
harmonicament amb el seu entorn mées inmediat. Son peces, en la majoria de
casos, de dimensions no massa importants. Moltes vegades funcionen en una
disposicio de tendencia horitzontal . En aquests casos, fins i tot poden ser peces o
grups escultorics d’una escala rellevant, que s’articulen faciiment amb el paviment
projectat, resultant sovint poc impactants, encara que siguin intervencions
notories, pero mantenen sempre un criteri de respecte en vers el disseny de
I'entorn on s’ubiquen.

En el disefio de la plaza hemos de tener en cuenta que casi obli-
gadamente tendriamos que prever una serie de elementos de mobiliario
urbano, destinados a la extraccion de aire de las instalaciones del Metro.
Este apunte, proporcionado por el arquitecto Jaume Graells, me hace
pensar en la posible integracion de diferentes funciones en dichos arte-
factos de ventilacion. Podriamos integrar en un solo elemento el sistema
de ventilacion o extraccion, ademas de una torre de iluminacion que en
un caso un tanto extraordinario, proporcionara mas luz al espacio, esta-
bleciendo un mecanismo psicoldgico de seguridad en la utilizacion del
lugar a la vez que el Metro en sus Ultimas horas de servicio.
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Como punto de encuentro, foco de didlogo y aglutinante social la
palabra HUMANIDAD sintetiza, recoge y titula todo el ideario relacionado
con las senas identitarias posibles para la plaza. Reivindicar y enriquecer el
tema mediante frases 0 pensamientos extraidos del ciudadano que pueda
aportar sus pensamientos en una posible recopilacion participativa, inten-
tando que puedan tener permanencia dentro del disefio del espacio.

Para ello he disenado un pavimento en forma semicircular que
inserta la palabra Humanidad y que estaria junto a la fachada del edificio
de Servicios Sociales, situado al final y en el centro de la plaza. La pala-
bra HUMANIDAD se vera inserida en un pavimento compuesto por losas
de acero inoxidable de 40 x 40 cm vy losas del mismo tamano de cera-
mica rojiza. Estas losas crearan un fondo metaférico y simbdlico que se
erigird como uno de los elementos mas importantes y expresivos de la
intervencion puesto que las losas de inoxidable, (un total de 210), podran



recoger pensamientos procedentes de la recopilacion ciudadana, que
reflejen el sentir de las personas del barrio respecto al concepto juridico
de los Derechos Humanos. Las letras de dichos pensamientos podrian
ir troqueladas sobre las planchas de acero inoxidable y protegidas por
debajo con una plancha de vidrio endurecido que dote al pavimento de
impermeabilidad y de esta manera poder iluminarlo por debajo con una
luz fija azul tenue. El azul es posiblemente el color de luz mas relajante
para estar encendido un largo intervalo de tiempo.

Alrededor del pavimento que contiene la palabra HUMANIDAD,
eje central del diseno de la intervencion artistica, crearemos una especie
de franja que generara un escenario, en dicha franja estaran dispuestos
seis bancos siguiendo la forma curva del semicirculo. La franja puede te-
ner dos metros de ancho y estara compuesta por el aprovechamiento de
los adoquines extraidos de los caminos del interior del parque, creando
asi un referente de memoria histérica del lugar y del pavimento utilizado
en nuestra ciudad durante tantos anos. Este fragmento de pavimento de
adoquin de granito gris, junto con el pavimento rojizo y el inoxidable que
forzosamente estara tratado para dotarlo de antideslizamiento, crearan
una integracion interesante de texturas y color en el conjunto de la plaza
si ademas anadimos que en esa franja explicita los adoquines tendran
una separacion entre ellos para poder plantar césped, enriqueciendo asi el
cromatismo del pavimento. En el resto del pavimento, podemos utilizar el
adoquin sobrante o generarlo con molde siguiendo un juego curvo que se
adapte al escenario de bancos.

Los bancos de travertino romano blanco y de formas sintéticas y
lineales, tendran unas luces en la parte trasera, es decir en la parte que
daria al paseo de la Zona Franca. Estas luces no han de deslumbrar,
pero si permitir que las personas que estén sentadas por la noche gocen
de un cierto anonimato.

Cuando me refiero al escenario, se trata de la fachada del edi-
ficio de Servicios Sociales, el cual queda libre en espacio desde las
ventanas de la planta baja hasta el suelo en 1,60 metros y que es po-

Vista general
del disefio de
la plaza
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sible aumentar la medida dependiendo de la terminacion del proyecto
inicial del parque y los edificios circundantes. La idea es que en ese
espacio de 1,60 o 1,80 metros por 30 metros de fachada se cree una
cascada de agua que de una manera tenue, caera por su propio pPeso
encima de unas placas de acero inoxidable iluminado desde abajo con
un juego de luces que varian en color y forma, creando una coreografia
luminica. El sistema de iluminacion nos permitira hacer cambios de luz
desde otro lugar remoto proporcionado cambios de color a la cascada
de agua, lo cual puede ser muy sugerente para los espectadores que
ocupan la plaza; segun Charles W. Moore que fue medalla de oro del
American Institute of Architects.

(5) Moore y Lidz, Cuando la fusion entre la arquitectura y el agua es tratada con cuidado y
1994: 22 creatividad, el potencial de una expresion significativa es practicamente ilimitado.

Evidentemente todos los sistemas de agua al igual que eléc-
tricos, deben de ser sostenibles, creando un sistema de recogida de
aguas por rejilla, regeneracion y recirculacion de la misma, mediante un
sistema cerrado.

Disefio de la Plaza /
Detalle de poemas
con luz troquelados
en el Acero Inoxidable
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Vista general
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> Plaza lldefons Cerda

Este proyecto surgié pensando en la Plaza lldefons Cerda de
Barcelona, que urbanisticamente supone la puerta de entrada a la ciu-
dad desde la autovia que comunica ésta con la costa sur barcelonesa.
La plaza Cerda es también confluencia de la Gran Via, Paseo de la Zona
Francay la Ronda del Mig.

lldefons Cerda fue el autor del famoso plan urbanistico barce-
lonés llamado “L’Eixample” (El ensanche), cuyo planteamiento ha sido
objeto de estudio por muchos, convirtiéndose en un ejemplo urbanis-
tico de una modernidad y racionalidad inusual para su momento y que
aun ahora continlia vigente por su légica y uso facilitador del trafico de
la ciudad de una manera facil y accesible.

Cerda no solo cred una trama urbanistica perfecta para el momen-
to social y urbanistico de su momento que resultd duradera para tiempos
futuros, sino que también disend una serie de elementos arquitectonicos
que supondrian grandes propuestas de caracter social, donde el habitat y
una idea de vida comoda y facil para el ciudadano fueran la clave. Una de
esas ideas entre otras y que demuestran el caracter visionario del urbanis-
ta, es el diseno de la manzana de edificios, cuadrado y achaflanado, cuyo
interior serfa todo ajardinado, creando acceso al mismo y cuya funcion
seria la de proporcionar espacios verdes a la ciudadania.

Recogiendo esta ultima idea, he disefado un planteamiento muy
liviano, dado que el lugar donde se situaria la obra seria en la zona ajar-
dinada con césped en forma circular, situada en el centro de la plaza y
teniendo en cuenta que ese espacio es hueco en su subsuelo, pasando
bajo la plaza la Gran Via de Barcelona. Para dar visibilidad a la interven-
cion, planteo elevar ligeramente el espacio donde iria mi intervencion,
siendo minima la alteracion, por tratarse de una superficie pequena res-
pecto al total del espacio circular.

La situacion de esta pieza, también estaria ligeramente desplaza-
da, rompiendo la idea de centralidad y produciendo una sensacion mas
compensada compositivamente hablando. De esta manera, obtengo



también un espacio en el césped para completar la intervencion con una
especie de proyeccion o sombra, pero en positivo, ya que la misma esta-
ria compuesta por luces amarillas dispuestas en ese césped. La sombra
luminosa tendra forma de tapa de piano, que es uno de mis referentes
creativos utilizados Ultimamente en mi obra.

La pieza central, representa la manzana del Ensanche de lidefons
Cerda en un sentido simbdlico, cuyo tratamiento formal es muy sintético,
construida en tubo de acero inoxidable con una serie de focos situados
en sus aristas superiores enfocando al suelo. De esta manera y a través
de la luz, también amarilla, obtenemos una estructura con la sensacion
de jaula o espacio cerrado visualmente, pero que deja ver el pequeno
jardin dispuesto en su interior, consistente en unos cuantos arboles, de
los cuales dos son cipreses para recoger también la idea de la tradicion
romana gue situaba dos cipreses a la entrada de las casas como simbo-
lo de bienvenida al viajero, transmitiendo asi un mensaje de hospitalidad
que ha perdurado en las tradiciones populares de las tierras catalanas
como herederos de esa cultura romanica .

Este es uno de esos proyectos escultdricos en el espacio publi-
co realizado con luz y que esta a la espera de su posible presentacion
y posterior aprobacion si es el caso que se adecuUa a los intereses del
consistorio barcelonés.

Vista general
del disefio
de la Plaza

— 299



Esbozos sobre la
idea del disefio

300 —

del paseo

> Camino hacia la Paz

El proyecto “Camino hacia Paz”, representa uno de esos traba-
jos que uno hace de manera emotiva por alguna razén o acontecimiento
que ha precipitado una idea. En este caso se debid a la guerra de Irak
y al proceso tan amargo que se vividé entonces, haciéndose sensible a
muchas personas solidarias de la comunidad internacional.

Ve

El planteamiento de proyecto es relativamente sencillo. En él
propongo un espacio urbano en forma de intervencién central de cual-
quier avenida o paseo publico. La intervencion es el conjunto del pa-
seo, constando este de dos piezas volumétricas y el pavimento del
mismo paseo.

La primera pieza representa la tapa de un piano, referente utili-
zado en mi ideario personal muy habitualmente. Esta tapa estaria for-
mada de tubos de seccion rectangular, dispuestos a modo de lamas
horizontales que perfilan la forma de la tapa de piano. En el extremo de
cada tubo hay a ambos lados, por delante y por detras de cada uno
de ellos, una luz insertada en el tubo, redonda y amarilla, que recorte
luminicamente la forma del piano durante la noche. Esa tapa que se
erige en vertical, ligeramente inclinada hacia adentro o hacia la otra
pieza que se situa la otro extremo del paseo, pretende simbolizar una
escalera, dificil de subir por su inclinacion y su altura, pero que supone
un reto, como lograr siempre la paz. Dicha tapa vertical se encuentra
en medio de una encrucijada a modo de la rosa de los vientos, que son
cuatro formas, también de piano, reflejadas en el pavimento, donde
la luz y el agua intervienen también. Esa encrucijada simboliza las difi-
cultados y las dudas que tenemos a la hora de posicionarnos en una
decision o la dificultad para obtener un proceso de paz.

El pavimento también dibuja formas de pianos, llevandonos
hasta la otra pieza al otro extremo del paseo, donde cuatro formas
de piano realizadas con tubo redondo inoxidable de gran altura, sos-
tienen en su parte superior mediante cables metalicos, una jaula sus-
pendida en el espacio. Esta jaula de tubo de latén, contiene dentro un



pequeno olivo vivo con un sistema de riego automatico e iluminado en
su interior. Esto simboliza la idea de la paz, representada por el olivo,
prisionera de una intolerancia e ideas radicales. La esperanza esta en
su luz interior.

Este proyecto habla de ese episodio, pero puede ser valido
para representar cualquier conflicto armado, simbolo de la cada vez
mas creciente beligerancia que existe en el mundo.

Vistas generales
del disefio del paseo
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Una experiencia de innovacion docente desde la Facultad de
Bellas Artes de la Universidad de Barcelona.
La luz en la escultura como disciplina artistica.

En las ensenanzas referidas a estudios artisticos y en este caso
a disciplinas escultéricas, no existe una unica realidad, sino tantas inter-
pretaciones como posibles docentes puedan aportar su verdad desde
Su propia experiencia profesional y artistica. Esta diversidad, en cuanto
a las tendencias y tecnologias aplicadas a los comportamientos esculto-
ricos, obliga a investigar nuevos mecanismos pedagodgicos, destinados
a dotar nuestra docencia de mas contenidos y de una mayor diversifica-
cion de la informacion.

Este es el caso de la experiencia sobre las tendencias escultori-
cas donde la luz tiene un papel preponderante, que yo aporto dentro de
un proyecto de innovacion docente, y que estamos llevando a cabo un
amplio grupo de profesores del Departamento de Escultura de la Facul-
tad de Bellas Artes de Barcelona.

Al igual que otras muchas disciplinas artisticas u otras totalmente
al margen de las artes, la escultura no es precisamente una de esas es-
pecialidades sujetas a estrictas normativas y canones predeterminados,
al contrario de esto, las tendencias escultéricas estan y han estado en
continua transformacion, muchas veces mutando incluso con otras dis-
ciplinas y materiales que anos atras no habriamos podido concebir como
manifestaciones escultéricas. Es precisamente debido a esta reflexion, la
razon de que algunos docentes nos planteasemos la idea de la diversidad
en cuanto a las tendencias escultéricas como a los materiales que intervie-
nen en ellas, siendo este un buen punto de partida para crear una linea de
trabajo y de innovacion docente, destinada contemplar ese fenémeno que
en nuestra opinion, ayudara a ejercer una docencia mas rica y completa,
tanto en los contenidos como en los fundamentos propios para entender
la disciplina desde todas las perspectivas posibles que la contemplan.

En el ambito de la ensefanza de disciplinas referidas a las artes
plasticas, el Departamento de Escultura de la Facultad de Bellas Artes
perteneciente a la Universidad de Barcelona, viene trabajando hace afnos
una serie de estrategias destinadas a mejorar los contenidos que los
estudiantes han de asimilar y por tanto también facilitar el camino para
adquirir las competencias necesarias, relacionadas con el conocimiento
de las diferentes disciplinas escultéricas. Estas iniciativas, tienen también
como objetivo, mejorar la calidad de la docencia desde el ambito de la
interdisciplinaridad aplicada a la escultura en sus mdltiples posibilidades,
aplicaciones e interpretaciones.

Para llevar a término esta idea, un grupo de profesores pertene-
cientes todos ellos al Departamento de Escultura, puso en marcha una
experiencia, al amparo de un proyecto de innovacion docente, destinado
a cumplir esta propuesta pedagdgica que nos habiamos marcado en
su momento. La idea partid de la ahora directora del departamento de
escultura, la Doctora Eulalia Grau Costa, entonces jefa de estudios de la
facultad de Bellas Artes y fue secundada también por el anterior director
del departamento, el Doctor Jaume Ros Vallverdu.
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En su primera version, se crearon unas pastillas docentes dentro
de la asignatura troncal y obligatoria de primer curso de licenciatura de
18 créditos (14,5 créditos ECTS) Escultura |. Estas pastillas se denomi-
naron interferencias escultdricas y estaban destinadas a cumplimentar
los contenidos de la asignatura con una serie de conocimientos tedricos
y técnicos desde la experiencia personal y profesional de cada uno de
los integrantes del grupo.

Las horas lectivas destinadas a cubrir la asignatura de Escultura |,
era de seis horas semanales repartidas en dos clases de tres horas, imparti-
das en dos dias distintos de la semana, de manera que un dia, estaba desti-
nado a la docencia del tutor de grupo y responsable del mismo vy el otro dia,
al grupo de diez profesores que formaban parte del proyecto de innovacion,
repartiéndose a su vez ese dia a un maximo de tres sesiones por profesor.

La intencion del proyecto desde un principio, fue la de dotar al alum-
nado de primero de licenciatura, de una vision amplia de las diversas po-
sibilidades, manifestaciones y técnicas escultéricas, desde la perspectiva
diversa de una serie de profesores que aplicariamos a nuestra docencia un
sello personal, basado en un bagaje vivencial como escultores y docentes.

Aquellas interferencias que sirvieron durante 3 afos para fraguar
un grupo y un proyecto cada vez mas ambicioso, dieron pie a nuevas in-
terpretaciones y revisiones de nuestra docencia, referida a las asignatura
de escultura, contempladas en los planes docentes del primer ciclo de los
estudios de Bellas Artes:

Como que se trata de una asignatura inicial, y teniendo en cuenta lo que
esto significa, desde el Departamento de Escultura se ha considerado que era muy
importante la aportacion de los diferentes perfiles profesionales de sus miembros.

Estas asignaturas, también experimentaron cambios, dependien-
do de las necesidades de las estrategias docentes de la facultad o las nue-
vas adaptaciones al plan de Bolonia, recogido en el Espacio Europeo de
Educacion superior (EEES), que hemos tenido que aplicar el curso pasado
por primera vez en nuestro caso, de esta manera, nuestro plan docente
hubo de dar un nuevo giro en su concepcion pedagdgica, dando paso a
otras asignaturas, como la que ahora nos ocupa.

La asignatura que ahora describiré y que es el gje central de
este articulo, supone el resultado de buena parte de esta investigacion
pedagdgica aplicada al proyecto de innovacion docente que hace anos
estamos llevando a cabo, siendo cada vez mas importante el aspecto
de la diversidad en cuanto a los contenidos de los multiples conceptos
referidos a procedimientos escultoricos.

Ha sido en el curso académico 2010-2011, cuando se ha pues-
to en funcionamiento los Grados en los estudios de la Facultad de Be-
llas Artes de Barcelona, suponiendo un nuevo reto tanto en el funciona-
miento de la facultad como de los departamentos. Refiriéndome ahora
al departamento de escultura, al cual pertenezco, no solamente hemos
hecho los esfuerzos suficientes para adaptar nuestra docencia al nuevo
sistema dado por el plan de Bolonia, sino que hemos adaptado aquellas
estrategias pedagodgicamente fuertes a dicho plan, consiguiendo en este
caso que aquellas experiencias basadas en las “Interferencias” impartidas



dentro de la asignatura obligatoria de primer curso (Escultura I), estuvieran
presentes en el plan de estudios, no solamente de nuestro departamento,
sino también de otros departamentos como es el de pintura.

La novedad y ventaja del resultado obtenido, es que ahora aque-
llas interferencias se han convertido en una asignatura propia, no sola-
mente para primer curso de Grado, sino también para segundo curso.
Las asignatura son “Laboratorios de Escultura” (6 créditos ECTS) para el
primer curso y “Laboratorio de técnicas y materiales pictéricos y escul-
toricos” (6 créditos ECTS) para segundo curso. La asignatura de primer
curso esta mas relacionada con los procedimientos escultéricos y las
técnicas necesarias para llevarlos a cabo, mientras que la asignatura
de segundo curso contempla mas los comportamientos escultéricos,
tendencias y conceptos. Esta ultima asignatura consistia en tres sesio-
nes obligatorias de cuatro horas por tres profesores a escoger entre un
total de ocho, dependiendo del interés de los estudiantes respecto al
programa de la asignatura que cada profesor habiamos elaborado. De
las tres sesiones destinadas a una de las tres pastillas, la primera sesion
consistia en la introduccion de la asignatura por parte de dos profesores
repartiendo la sesidon de cuatro horas en dos sesiones de dos horas, de
esta manera, los estudiantes tenian una somera informacion de cada
uno de los programas de ambos docentes, pudiendo escoger entre uno
de los dos. Un dato gratificante, es que algunos alumnos de entre los
cuatro grupos que tuve este curso pasado en esta signatura, quisiera
presentar el trabajo final a los dos profesores por tener dudas sobre cual
escoger, manifestando su interés por ambas intervenciones y por ambos
discursos pedagogicos.

La experiencia en concreto, se refiere a mi intervencion dentro de
la asignatura “Laboratorio de técnicas y materiales pictoricos y escultori-
cos” de segundo curso, coincidiendo en algun caso con alumnos de mis
asignaturas del curso pasado en primero. El hecho de ser una asignatura
de segundo curso, me obligd a tener en cuenta las competencias adqui-
ridas en el curso anterior y hacer su proyeccion en una adquisicion de
nivel artistico mediante nuevos contenidos pedagdgicos.

No es casualidad que las tendencias escultéricas que recogen
la luz como elemento intrinsecamente integrado en las mismas, sea un
referente importante en mi discurso docente, dado que es el objeto de
la investigacion recogida en mi tesis doctoral. Mi propia obra escultérica
contempla ese condicionante como elemento indispensable. Por ejemplo,
el performance que realicé el afo 2008 “Sonidos de agua”, supuso un
referente a seguir, tanto en mi investigacion como en mi obra personal.

Volviendo a la introduccion que hice para mi primer dia de pre-
sentacion de la asignatura, para cada uno de los cuatro grupos que tuve,
escogi imagenes de un buen grupo de artistas que trabajan con elemen-
tos luminicos, artistas estos, que constituyen un amplio espectro del pa-
norama artistico internacional mas contemporaneo, como es el caso de:
James Turrell, Dan Flavin, Jaume Plensa, Bill Viola, lvan Navarro, etc. En
esta misma exposicion de tendencias y artistas que entrarian dentro de
ese grupo de “Arte, espacio y luz”, acabo exponiendo las imagenes de
mi trabajo y los videos de los dos ultimos performances llevados a cabo,
siendo el ultimo “Sonidos de agua”, aquel que relne en mayor manera,
los requisitos de ese grupo de artistas.
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La nueva contribucion hecha por el Light Art es la creacion de
espacios luminicos que se dirigen no solo al sentido de la vista sino también
a los de la oida y el tacto.

“Sonidos de agua”, es un performance inspirado en los sonidos
del agua al caer sobre si misma y su interaccion con unas notas de pia-
no escogidas al azar. La idea parte también recogiendo las teorias de
John Cage y de sus reivindicaciones del ruido o cualquier sonido como
lenguaje musical. Para desarrollar el performance, construi una escultura
de pletinas de acero inoxidable, doblando las mismas hasta conseguir
distintas formas de pianos de cola como un enjambre de ellos en su mas
pura esencia. Junto con la pieza como eje central, una gran pantalla
de proyeccion con un sistema de agua incorporado que iba cayendo
delante de la misma a modo de cascada, recogia un video consistente
en fotogramas de fragmentos de un gran cuadro también con motivos
de pianos, en este caso como soporte pictdrico, al ritmo de las notas de
piano antes mencionadas. El elemento definitivo de la accion o perfor-
mance, fue la intervencion de dos bailarinas que recorrian el espacio y la
pieza volumétrica introduciéndose dentro de ella, al ritmo de la musica 'y
acompanadas de dos luces potentes de tecnologia LED, que cambiaban
de color aleatoriamente al cambio de nota musical. La luz de los focos
LED, laluz de la proyeccion del video, el sonido del piano con el del agua
cayendo sobre las arquetas que la recogian y la imagen de las bailarinas
con unos movimientos que interactuaban con la escultura en la cual se
reflejaban todos los colores debido a su material brillante, constituyd un
espectéaculo interesante digno de compartir también con mis alumnos.

Evidentemente, para los estudiantes, tan abundante informacion
de artistas y formas de hacer arte, incluso de su propio profesor, supuso
una documentacion importante y reveladora que les inspird, desatando
en algunos casos unos desarrollos creativos que desembocaron en pro-
yectos de un gran interés.

Los proyectos confeccionados por los estudiantes, recibieron un
seguimiento individualizado, partiendo de la premisa del escaso tiempo
de clase para poder trabajar. El enunciado del trabajo quedd muy claro
el primer dia de presentacion, sirviendo las dos clases docentes restan-
tes como sesiones de tutorizacion individual, quedando solo el dia de
presentacion para dos semanas después del Ultimo dia de clase con el
objeto de alargar el tiempo de dedicacion en el taller o en casa.

Como conclusiéon general de la experiencia, tengo que manifestar
mi satisfaccion por formar parte de este grupo y del proyecto de innova-
cion docente, que aungue con alguna deficiencia que intentamos paliar
a medida que crecemos COMo grupo, representa un hito en nuestra Fa-
cultad. Creo que este tipo de estrategias, requieren un gran esfuerzo adi-
cional por parte de los docentes que las imparten, constituyendo un valor
importante en la linea de la mejora de la calidad de la ensenanza superior.
El pago a este esfuerzo, es el agradecimiento manifiesto en muchos de
aquellos estudiantes, que reconocen el esfuerzo empleado vy la relevancia
de la informacion recibida desde los contenidos aprendidos en la asignatu-
ra en cuestion. Solo queda decir que para obtener buenos resultados, es
necesaria una gran dosis de vocacion, de esta manera podremos asumir
nuevos retos, aplicando siempre los ingredientes necesarios, investigacion
e innovacion, en un marco de reciprocidad y trabajo en equipo.



José Antonio Asensio
Sonidos de Agua
2008

Coreografia:
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Fotografia:
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Trabajo escenogréfico
presentado para la
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Carmen de los Llanos
Trabajo a partir

de proyecciones
presentado para la
asignatura



Anna Brucart
Trabajo de construc-
cion de elementos
que juegan con las
proyecciones lumini-
cas presentado para
la asignatura



Proyecto docente interuniversitario entre la Universidad de Bar-
celonay la Universidad de Jaén. La luz, la alimentacion y la poe-
sia como medios expresivos.

Esta experiencia que parte desde un proyecto de innovacion do-
cente, se ha creado en el marco de estas dos facultades, con el propo-
sito de dotar a nuestros alumnos de una experiencia de mayor riqueza
y espacio de actuacion dentro de las artes, siendo este por su diseno,
bastante abierto a tendencias y formas de expresion.

Se trata de una experiencia consistente en el intercambio de
exposiciones, tanto en Andalucia como en Cataluha, de alumnos de
ambas facultades con un mismo hilo conductor y con el objetivo de evi-
denciar las competencias de dichos estudiantes, todo ello coordinado
por el equipo de profesores/as pertenecientes a los dos departamen-
tos de ambas universidades. El hecho de tratarse de alumnos del “De-
partamento de Didactica de la Expresion Musical, Plastica, y Corporal”
de la Facultad de Ciencias de la Educacion de la Universidad de Jaén,
tiene mucho que ver con los alumnos del “Departamento de Escultu-
ra” de la Facultad de Bellas Artes de la Universidad de Barcelona, ya
que esta Ultima disciplina también puede asimilar parte de las otras
en expresiones de nueva factura como puedan ser el performance, la
instalacion o la misma escenografia, entre otras maneras de hacer arte
en el espacio tridimensional.

Para completar dicha experiencia y como colofon, se realizaran
una serie de publicaciones, tanto en Andalucia como en Cataluna, des-
tinadas a potenciar las estrategias de investigacion del alumnado en for-
ma de articulos que recojan sus experiencias artisticas.

La tematica de las obras que se van a seleccionar de alumnos
pertenecientes a las dos universidades, parte de la idea de la luz, la
alimentacion y la poesia, aplicadas a intervenciones en el espacio tridi-
mensional. La luz es un elemento obvio en la tematica de los proyectos,
la poesia es un elemento utilizado coincidentemente por docentes de
ambas universidades y el tema de la alimentacion se debe al convenio
abierto con “Bonart Cultural”, institucion perteneciente a la revista “Bo-
nart” y que gestiona una serie de espacios expositivos muy interesantes
en la ciudad gironina de Banyoles. Dichos espacios son “Espacio El Pun-
tal” y el “EAT ART Espai Lluis Vila”, ambos financiados por la industria
alimentaria de la zona. Se estan estudiando otros espacios expositivos
aparte de los expuestos v las respectivas universidades y sus espacios
expositivos, para dotar al proyecto de mayor dimension, tanto cultural,
como docente y mediatica.

Este es un proyecto muy reciente y por tanto no realizado aun,
pero bastante avanzado en cuanto a su diseno y gestion, teniendo ya
material, el cual aporto en este apartado.

Asi pues, las siguientes paginas devienen en un muestrario de
trabajos presentados por diversos alumnos en el transcurso de esta ac-
tividad de colaboracion.
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Anna Irina Limia,
Emilina Larraguibel,
Berta Llobet y

Irene Pereira
Amasa-Corta-Traga
2013







Cristina Amat,
Moénica Fernandez,
Maria Angeles Galera
y Ferran Recio

El Canto de la Miel
(Homenaje a Federico
Garcia Lorca)

2013






Beatriz Maria Montes,
Sarai Sanchez,
Laura Solano y

Anna Roca
Golosa
2013







Maria Mercedes Gelpi,
Noelia Guerrero y
Pamela Retamales
El primer alimento
2013






Sara Cabo,
Lurdes Casanova,
Andrea Olaiz y
Bernat Soler

La Ciutat a I'Oest
2013
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Anexo:

“Alumbrado, tipos de luz, lamparas y algunos criterios para un sistema de iluminacion”

Alumbrado
La Batalla del alumbrado y de la tradicion:

Durante los anos 1880 y hasta mediados de la década final del si-
glo, periodo que corresponde, en bloque, al de funcionamiento de la
Sociedad Espanola de Electricidad, la tecnologia eléctrica era todavia
incierta, con gran numero de problemas tanto en lo que se refiere a la
produccién a gran escala, como a la transmision —que soélo podia ha-
cerse a pequenas distancias—y a sus usos. La calidad de la iluminacion
era menor que la que podia obtenerse con otra fuente alternativa como
el gas, y el funcionamiento era inseguro con fluctuaciones o “eclipses”
y peligro de averias.

Tampoco era clara la ventaja de la electricidad para su utiliza-
cion en la industria frente a las maquinas autoproductoras que utiliza-
ban el gas con un coste mas bajo durante muchos anos. En los pri-
meros anos fue preciso crear la demanda. Hubo que vencer muchas
dificultades para difundir la electricidad con la fuerte competencia del
gas. Lo que explica las reticencias que podia haber para la inversion
de capitales.

La competencia fue especialmente grande en el campo del
alumbrado. La electricidad tuvo en sus comienzos el prestigio —vision—
derivado de su utilizacion como elemento de lujo, en establecimientos
frecuentados por los poderosos. Durante esta primera fase de difusion,
la electricidad era efectivamente un producto de lujo, la luz de los ricos
se la llamo, pero esto no le aseguraba un consumo Masivo.

De todas maneras, las ventajas de la electricidad sobre el gas
eran grandes: limpieza, ausencia de olores, comodidad de uso, se-
guridad; aunque sobre este ultimo punto los potenciales consumido-
res eran repetidamente advertidos por las empresas del gas sobre el
peligro de electrocucion. Aunque frente a ello, la publicidad sobre las
ventajas de esta nueva energia podia tener también impacto entre
consumidores que habian conocido por la prensa el riesgo de las
explosiones de gas.

Lo que podemos llamar la batalla de las lamparas tuvo su tras-
cendencia en la difusion del consumo. La luz de gas, mas célida al prin-
cipio, tenia ventajas respecto al arco voltaico y a las primeras lamparas
eléctricas de incandescencia. Pero vio crecer la competencia con las
mejoras que se fueron introduciendo en éstas.

Los arcos voltaicos daban una iluminacion muy intensa y molesta
a corta distancia. Eran mas apropiadas para el alumbrado publico, para
faros maritimos y para iluminacion del trabajo de construccion nocturno,
donde se superaba a la luz de gas.
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Las lamparas de incandescencia eran mas aptas para el interior y
para espacios reducidos. Empleadas en la industria daban también la po-
sibilidad de que el trabajador tuviera su propia luz para iluminar tareas es-
pecificas. Especialmente Util para trabajos donde la vision era importante,
tales como imprentas, fabricas textiles, o talleres de confeccion. Por estas
circunstancias bien pronto se aplicd en establecimientos industriales.

Las cifras de iluminacion publica y privada en Barcelona aumen-
taron rapidamente, con un ritmo semejante al de otras grandes ciudades
europeas, aungue con cifras totales inferiores y desfasadas en el tiempo.
Por ejemplo en 1896 Paris tenia 35.000 abonados al gas y 9.250 a la
electricidad; esta ultima cifra se aproxima a la de abonados que tenia
doce anos mas tarde la Compania Barcelonesa de Electricidad, una de
las dos que actuaban en Barcelona —aungue, mientras tanto, Paris habia
doblado su numero.

Tipos de luz
Incandescencia:

La base de la bombilla incandescente es un filamento colocado
en una camara de cristal en la que se ha hecho el vacio; este filamento
se pone al rojo blanco al atravesarlo la corriente. Los inventores Joseph
Swan, en Inglaterra y Edison en los Estados Unidos, tuvieron al mismo
tiempo la idea de utilizar carbono para el filamento. Swan y Edison pa-
tentaron su lampara en 1878 y 1879 respectivamente.

Estos privilegiados pioneros tenian que contentarse con unas
bombillas cuya vida media era de solo 150 horas (actualmente sobre
unas 2.500), pero al principio de 1884 Edison perfecciond una bombilla
de 400 horas, a la que seguiria, dos afnos mas tarde, otra de 1.200.

En la actualidad las lamparas de filamento se basan en una co-
rriente eléctrica que pasa a través de un fino hilo de tungsteno, cuya
temperatura se eleva hasta alcanzar entre 2.500 y 3.200 °K, en funcion
del tipo de lampara y su aplicacion.

Una consecuencia de estas temperaturas cercanas al punto de fu-
sion del tungsteno y sus desplazamientos espectrales es que una gran parte
de la radiacion desprendida no se emite en forma de luz, sino en forma de
calor en la region de infrarrojos. Por consiguiente, las bombillas de filamento
pueden ser dispositivos de calefaccion eficaces, tal como se utilizan para
secar materiales impresos, preparacion de alimentos, criar animales etc.

Luz de neodn:

El nedn, un gas incoloro, inodoro e insipido, fue descubierto en
1898 por los quimicos ingleses William Ramsey y Morris Travers, quie-
nes, intrigados por el resplandor natural rojo anaranjado del gas, trata-
ron de alterar quimicamente su color. En 1909 el fisico francés Georges
Claude perfecciond el tubo de nedn y lo utilizo al afo siguiente para
iluminar el Grand Palace de Paris. Claude demostrd que el empleo de un
gas, en vez de un filamento fijo y rigido, permite a las bombillas brillar con
independencia de su longitud o formato.



Luz fluorescente:

El primer intento de producir fluorescencia se debe al fisico fran-
cés Antoine-Henri Becquerel, descubridor de la radioactividad de uranio.
Ya en 1859 descubrid que el interior de un tubo de cristal con fosforo
producia fluorescencia al ser sometido a una corriente eléctrica. Varios
cientificos empezaron a trabajar en la misma linea, y pronto descubrieron
docenas de gases y minerales que brillaban en un campo eléctrico. Es-
tas investigaciones permitieron a Ramsey y Travers descubrir el nedn.

La primera lampara fluorescente efectiva fue conseguida en los Es-
tados Unidos, en 1934, por el doctor Arthur Compton, de la General Electric.
Activado por unos voltajes mas bajos, este tubo resultaba mas econdémico
que la bombilla de incandescencia, y mientras que esta llegaba a perder el
80 por ciento de su energia generando calor en lugar de luz, el tubo fluores-
cente era energéticamente tan eficaz que recibié el nombre de “luz fria”.

Descarga Eléctrica:

La descarga eléctrica es una técnica utilizada en las modernas
fuentes de luz para el comercio y la industria, debido a que la produccion
de luz es mas eficaz. Algunos tipos de lamparas combinan la descarga
eléctrica con la fotoluminiscencia.

Consiste en que una corriente eléctrica que pasa a través de un
gas excita los atomos y moléculas para emitir radiaciones con un espec-
tro caracteristico de los elementos presentes. Normalmente se utilizan
los metales, sodio y mercurio, porque sus caracteristicas dan lugar a
radiaciones Utiles en el espectro visible.

Principales tipos de lamparas

A lo largo de los afos se han ido desarrollando varios sistemas de
nomenclaturas en los registros y normas nacionales e internacionales. En
1993 la Comision Electrotécnica Internacional (CEl) publico el nuevo Siste-
ma Internacional de Codificacion de Lamparas (SICL) pensado para sustituir
a los sistemas de codificacion nacionales y regionales ya existentes.

Lamparas Incandescentes:

Utilizan un filamento de tungsteno dentro de un globo de vidrio al
vacio o lleno de un gas inerte que evita la evaporacion del tungsteno y
reduce el ennegrecimiento del globo. Existen lamparas de muy diversas
formas que pueden resultar muy decorativas.

Las lamparas incandescentes también se presentan en una am-
plia gama de colores y acabados. Se trata de unas ldmpara que siguen
teniendo una gran aceptacion en la iluminacion domestica debido a su
bajo coste y pequefio tamano.

Lamparas Halégenas de Tungsteno:

Son parecidas a las lamparas incandescentes y producen luz de
la misma manera, a partir de un filamento de tungsteno. Ahora bien, el
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globo contiene gas haldégeno (bromo o yodo) que actua controlando la
evaporacion del tungsteno.

Es fundamental para el ciclo del halégeno que la bombilla se
mantenga a una temperatura minima de 250°C para que el haluro de
tungsteno permanezca en estado gaseoso y no se condense sobre
la superficie del globo. Tal temperatura da lugar a que las bombillas
se fabriquen en cuarzo en lugar de vidrio. El cuarzo permite reducir el
tamano de la bombilla.

Las lamparas haldégenas de tungsteno han encontrado acepta-
cion en situaciones cuyos principales requisitos son un tamano reducido
y un alto rendimiento. Como ejemplo tipico cabe citar la iluminacion de
escenarios, incluyendo el cine y la television donde el control direccional
y la atenuacion son requisitos habituales.

Lamparas Halégenas de Tungsteno de baja tension:

Fueron disefiadas originalmente para los proyectores de diapo-
sitivas y peliculas. Pues a 12 V, un filamento disefado para los mismos
vatios que en el caso de una corriente de 230 V se hace mas pequeno y
grueso. Puede enfocarse mas eficazmente, y la mayor masa del filamen-
to permite una temperatura de trabajo mas alta, aumentando el rendi-
miento luminico. Son caracteristicas que se han considerado ventajosas
en el mercado de los expositores comerciales y, aunque es necesario
incorporar un transformador reductor, estas lamparas dominan actual-
mente la iluminacion de escaparates.

Lamparas fluorescentes tubulares:

Son lamparas de mercurio de baja presion que estan disponibles
en versiones de “catodo caliente” y “catodo frio” La primera version es el
tubo fluorescente convencional para fabricas y oficinas; “catodo caliente”
se refiere al cebado de la lampara por precalentamiento de los electrodos
para que la ionizacion del gas y del vapor de mercurio sea suficiente para
realizar la descarga.

Las lamparas de catodo frio se utilizan principalmente en letreros
y anuncios publicitarios.

Las lamparas fluorescentes necesitan equipo de control externo
para efectuar el cebado y para regular la corriente de la lampara. Ademas
de la pequena cantidad de vapor de mercurio, hay un gas de cebado
(argdn o cripton).

El color de la luz viene determinado por el revestimiento fosférico.
Existe toda una gama de materiales fosforicos con diversas caracteristi-
cas de coloracion y reproduccion de color.

En el decenio de 1970 se habian desarrollado nuevos ma-
teriales fosforicos de banda estrecha que irradiaban luz roja, azul y
verde por separado pero que, en combinacion producian luz blanca.
El ajuste de las proporciones dio lugar a toda una gama de coloracio-
nes diferentes todas ellas con similares y excelentes propiedades de
reproduccion de color.



El principio del material trifosférico ha venido a ampliarse con las
lamparas multifosféricas en situaciones donde la reproduccion del color
es esencial, como en galerias de arte y en la composicion de colores en
la industria.

Lamparas fluorescentes de tamano reducido:

El tubo fluorescente no es un sustituto practico para la lampara
incandescente debido a su forma alargada. Pueden hacerse tubos cor-
tos y estrechos de aproximadamente el mismo tamarno que la lampara
incandescente, pero esto impone una carga eléctrica muy superior al
material fosférico. Para que la lampara tenga una vida Util aceptable es
esencial utilizar trifosféricos.

En todas las lamparas fluorescentes de tamano reducido se uti-
lizan trifosforicos de modo que, si se utilizan junto a las alargadas, tam-
bién deberan utilizarse en estas ultimas para mantener la coherencia de
los colores.

Lamparas de induccion:

Recientemente han aparecido en el mercado lamparas que utili-
zan el principio de induccion. Son lamparas de mercurio de baja presion
con revestimientos trofosforicos y cuya produccion de luz es similar al de
las lamparas fluorescentes.

Lamparas de mercurio de alta presion:

Las descargas de alta presion son mas compactas y tiene ma-
yores cargas eléctricas; por consiguiente, requieren tubos de descarga
de arco hechos de cuarzo para soportar la presion y la temperatura.
El tubo de descarga de arco va dentro de una envolvente exterior de
vidrio con una atmaésfera de nitrégeno o argdn- -nitrégeno para reducir
la oxidacion y el chisporroteo. La bombilla filtra eficazmente la radiacion
ultravioleta del tubo de descarga del arco.

Lamparas de haluro metalico:

Es posible mejorar el color y el rendimiento luminico de la lamparas
de descarga de mercurio afadiendo diferentes metales al arco de mercu-
rio. La dosis es pequeia en cada lampara vy, a efectos de precision en la
aplicacion, es mas conveniente manejar los metales en polvo, en formas
de haluros, que se disgrega cuando la lampara se calienta y libera el metal.

Una lampara de haluro metélico puede utilizar varios metales di-
ferentes, cada uno de los cuales emite un color caracteristico especifico.
Entre ellos cabe citar:

e Disprosio — verde-azul de banda ancha
e [ndio — azul de banda estrecha

e |itio — rojo de banda estrecha

e Escandio — verde-azul de banda ancha
e Sodio — amarillo de banda estrecha

e Talio — verde de banda estrecha

¢ Estano — rojo naranja de banda ancha
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Las lampara de haluro metalico necesitan equipos de control,
pero la falta de compatibilidad significa que es necesario combinar bien
cada lampara con su equipo para que las condiciones de cebado y fun-
cionamiento sean correctas.

Lamparas de sodio de baja presion:

El tubo de descarga de arco es similar al tubo fluorescente pero
esta hecho de un vidrio contrachapado especial con una capa interior
resistente al sodio. El tubo de descarga de arco tiene forma de “U” es-
trecha y va dentro de una envoltura exterior al vacio para asegurar la
estabilidad térmica. Durante el cebado, el gas neon del interior produce
un intenso resplandor rojo.

La radiacion caracteristica del vapor de sodio a baja presion es
de un amarillo monocromatico. Es un color proximo a la sensibilidad
maxima del ojo humano y las lamparas de sodio de baja presion son de
las mas eficaces que existen. Ahora bien, su aplicacion viene limitada por
la condicion de que la discriminacion de los colores no tenga importancia
visual, como en caso de carreteras principales, pasos subterraneos o
calles residenciales.

En muchas situaciones estas lamparas estan siendo remplaza-
das por lamparas de sodio de alta presion.

Lamparas de sodio de alta presion:

Son parecidas a las de mercurio de alta presion, pero ofrecen
mejor eficacia y una excelente constancia del flujo luminoso. La descar-
ga del sodio no emite radiacion ultravioleta por lo que los revestimientos
fosféricos no tienen ninguna utilidad. Algunas bombillas son esmeriladas
o revestidas para difuminar la fuente de luz.

Al aumentar la presion del sodio, la radiacion se convierte en una
banda ancha alrededor del pico amarillo y su coloracion es de un blan-
co dorado. Ahora bien, al aumentar la presion, disminuye su eficiencia.
Existen tres tipos independientes de lampara de sodio de alta presion
“Normal” “De Lujo” y “Blanca”.

Generalmente se utilizan las lamparas “Normales” para el alum-
brado exterior, las “De Lujo”para los interiores industriales y las “Blancas”
son para aplicaciones comerciales y de exposicion.

Algunos criterios para un sistema de iluminacién

El correcto diseno de un sistema de iluminacion debe ofrecer las
condiciones 6ptimas para el confort visual. Para conseguir este objetivo
debe establecerse una primera linea de colaboracion entre arquitectos,
disenadores de la iluminacion y los responsables de higiene en el trabajo.

Factores que determinan el confort visual:

Los requisitos que un sistema de iluminacion debe cumplir para pro-
porcionar las condiciones necesarias para el confort visual son las siguientes:



e |luminacion uniforme

e [luminacion optima

e Ausencia de brillos deslumbrantes

e Condiciones de contraste adecuados

e Colores correctos

e Ausencia de luces intermitentes o efectos estroboscopicos

Factores que afectan a la visibilidad de los objetos:

El grado de seguridad con que se ejecuta una tarea depende en
gran parte de la calidad de iluminacion y de las capacidades visuales. La
visibilidad de un objeto puede resultar alterada de muchas maneras. Una
de las mas importantes es el contraste de luminancias debido a factores
de reflexion, a sombras, o a los colores del propio objeto y a los factores
de reflexion de color. Lo que el ojo realmente percibe son las diferencias
de luminancia entre un objeto y su entorno o entre diferentes partes del
mismo objeto.

Contrastes de color por orden descendente:

Color Objeto Color de Fondo

Negro Amarrillo
Verde Blanco
Rojo Blanco
Azul Blanco
Blanco Azul
Negro Blanco
Amarillo Negro
Blanco Rojo
Blanco Verde
Blanco Negro

Condiciones 6ptimas de iluminacién para el confort y el rendimiento visual:

Al investigar las condiciones de iluminacion adecuados para el
confort y el rendimiento visual, es apropiado estudiar los factores que afec-
tan a la capacidad de ver los detalles. Pueden subdividirse en dos catego-
rias: las caracteristicas del observador y las caracteristicas de la tarea.

- Caracteristicas del observador; Entre ellas cabe citar:

¢ | a sensibilidad del sistema visual de la persona al tamano, el contras-
te y el tiempo de exposicion;

e | as caracteristicas de adaptacion transitoria;

e | a susceptibilidad al deslumbramiento;

* | a edad;

e | as caracteristicas psicolégicas y de motivacion.

- Caracteristicas de la tarea ; Entre ellas cabe citar:

e | a configuracion de los detalles;

e Contraste del detalle con el fondo;

e . uminancia del fondo;

e | a especularidad del detalle; — 337
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Por lo que respecta a tareas especificas, es preciso responder a
las siguientes preguntas:

¢ ; Resulta facil ver los detalles de la tarea”?

e ; Es probable que la tarea se realice durante periodos prolongados?

e Si se cometen errores al realizar la tarea Seran graves sus conse-
cuencias?

Jaume Paris Miralles
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