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EL MEDIO



EL TEMA DEL DIBUJO



El dibujo es el soporte de todos los medios artísticos, no solamente de la pintura; cualquier expresión artística se sirve del dibujo como medio para entender el proyecto a realizar. Tanto la pintura como la arquitectura, la escultura e incluso, en muchas ocasiones, el cine y la fotografía, inician una idea original a partir de su concepción dibujística. Por otro lado la universalidad de este medio artístico hace que se adapte a cualquiera de los géneros de muchas formas distintas, como fin, propio del medio, o bien como estudio o paso intermedio para la comprensión de un modelo determinado.
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Una representación de los principales útiles de dibujo.


Un material sencillo e infinito


Se puede hablar de dibujo de la misma forma que se hace de pintura, música o danza; es decir de forma general; de hecho así como existen muchos tipos y técnicas pictóricas, también éstos existen en dibujo. Técnicas, soportes y materiales podrían abarcar cientos de páginas. De hecho, para dibujar se necesita muy poca cosa, un lápiz y un papel, pero las técnicas y los temas a desarrollar con estos dos humildes útiles pueden ser infinitos; de la misma forma, cada uno de los diferentes medios de dibujo desarrolla una técnica y unos efectos propios. En general si se tuviese que realizar una aproximación a los grupos de materiales de dibujo, éstos se clasificarían en lápices y barras de grafito, carbones y lápices de carboncillo, cretas y sanguinas, difuminos y gomas de borrar, tintas, rotuladores y pasteles. Aparte de estos materiales cada uno de los mismos precisa un tipo de soporte determinado; éstos también abarcan una extensa gama (papeles, papeles de color, cartones, cartoncillos, etc.) y toda la variedad de presentaciones de los mismos (libretas, blocs, papeles sueltos, etc.).
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Tanta variedad de soportes como de útiles.


Bodegón


El tema del bodegón desarrolla el estudio de la composición y del espacio en el cuadro. El dibujo permite la aproximación al modelo de cara a la obra pictórica, o bien como proyecto dibujístico en sí. El bodegón se puede analizar desde muchos puntos de vista, pero principalmente sirve para representar objetos de una parte de la realidad. Los valores principales que se deben buscar en el bodegón a través del dibujo parten de la división del espacio y de la composición de las formas así como de la apreciación que se tenga de las proporciones entre los diferentes objetos y el espacio que los rodea; otro de los puntos de estudio en el dibujo del bodegón es precisamente el comportamiento de las diversas texturas ante la luz.
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Cualquier objeto puede ser tema de una representación dibujística de cara al bodegón. Dibujo realizado con grafito sobre papel de grano medio.
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El bodegón no sólo estudia las formas; a través de la naturaleza muerta se dibujan plantas, frutas, etc. Dibujo realizado con creta azul sobre papel de grano medio.


Paisaje


El paisaje puede ser urbano, rural o marino, ampliándose estos tres términos a un género tan extenso como se pueda llegar a imaginar. Dentro de este tema, se encuentra la representación de ruinas, casas en el campo, ciudades, pueblos, etc.; por otro lado se hallan las representaciones y los estudios de montañas, cielos, mar, playas, etc.
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Alexander Cozens, Composición para un paisaje. Dibujo realizado con tinta china y pincel.
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Corot, Paisaje. Dibujo a carbón.


Retrato


El retrato es uno de los géneros más complejos y más estudiados por artistas de todos los tiempos; no sólo se trata de lograr un ligero o gran parecido con la persona que se tiene como modelo; el dibujo permite y transmite a través de su monocromía la representación gráfica de la personalidad del personaje retratado. Cada técnica de dibujo tiene un método de expresión pero existen unas constantes que el artista debe conocer, como el estudio de los rasgos, las proporciones y los diferentes tipos de valoración de la luz sobre la piel.


MÁS SOBRE ESTE TEMA




• Paisaje y apuntes. p. 46


• Retrato con sanguina y carbón. p. 78


• El desnudo. p. 90
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Courbet, Hombre con pipa. Dibujo a carbón.


Figura


Dentro del tema de la figura habría que especificar que éste es tan amplio, que abarca varios grandes apartados en su seno, que en este caso se han englobado como figura en general. El dibujo de figura comprende toda aquella representación del ser humano y de los animales. Dentro de la representación del ser humano habría que destacar la importancia que tiene el estudio del desnudo. Se podría afirmar que quien sabe dibujar un buen desnudo lo sabe dibujar todo, ya que representa un estudio tanto anatómico como de las diferentes posibilidades de valoración de luces y de sombras.


Cuando se sabe dibujar correctamente la figura humana desnuda, los demás temas se asimilan con mayor facilidad, pues en el dibujo del desnudo, se resumen todas las cuestiones importantes que afectan al tema general del dibujo: proporción equilibrio, valoración y composición.
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Delacroix, Estudio para un detalle de la muerte de Sardanápalo. Dibujo a pastel sobre papel de color.
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Watteau, Estudio de un desnudo. Sanguina y creta sobre papel de color crema.




Los límites del dibujo


Se sabe cómo comienza un dibujo, pero no cómo va a terminar. Desde un principio el artista decide el motivo del dibujo y comienza por plantear las primeros trazos con el medio elegido, pero hay situaciones en las que la cuestión del dibujo se aleja poco a poco de la primera motivación que es la de la valoración y la línea, para llegar a entrar en el mundo de la mancha y del color. Tal es el caso de esta obra de Degas, ¿dónde empieza el dibujo y dónde la pintura?
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Edgar Degas, Después del baño (detalle). Pastel ¿dibujo o pintura?










EL DIBUJO EN LA ANTIGÜEDAD



La primera de las manifestaciones artísticas del hombre fue sin duda el dibujo. De hecho las marcas dejadas en las paredes de las cuevas tienen siempre un carácter gráfico, así como las primeras representaciones escultóricas. El dibujo es la base de todas las artes plásticas y decorativas a la vez que es el primer medio de comunicación utilizado por el hombre antes que el lenguaje hablado y antes que la escritura. Hay que hacer referencia obligada a los ancestros de la cultura para entender el nacimiento de ésta a partir de las primeras representaciones gráficas, que dieron pie al nacimiento del arte.
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Bisonte de la cueva de Altamira, Santillana del Mar, Santander. El dibujo de este animal está dibujado con absoluto realismo.


Dibujo en la Prehistoria


La necesidad de expresión del ser humano nació al mismo tiempo que el desarrollo tecnológico que le permitió a través de la caza aprovisionarse de carne para su subsistencia. El dibujo nació como un medio mágico de aproximar el modelo del animal representado a la zona habitual de caza. Desde un primer momento la síntesis dibujística tuvo una gran repercusión en la representación de las formas, de este modo se dibujaban animales con un trazado limpio y conciso.


La línea egipcia


El arte egipcio era puramente dibujístico, línea limpia y clara con una ausencia total de sombras o valoraciones. Era un arte eminentemente funerario, dedicado a preservar y representar el mundo de los vivos en el reino de los muertos. Por este motivo la mayoría de los hallazgos artísticos se encontraron en monumentos funerarios.


La representación de las escenas que narran la vida y propiedades del difunto se realizaba previamente en tablas calizas, ostrakas, y a partir de éstas se realizaba la obra definitiva en papiro o bien sobre el muro.
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El dibujo es la base de todo el arte egipcio. el trazo único carece de valoraciones, las formas eran dibujadas y rellenadas de color; este sistema de representación se mantuvo inalterable miles de años.


La perfección griega


El dibujo en el arte griego comenzó a ser registrado históricamente a partir de la primera olimpiada. En el año 776 a.C. cronistas como Pausanias, Plutarco o Aristóteles, narran quiénes fueron los grandes artistas y dibujantes de la época, entre los que destacan Pulignoto y Zeuxis.
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Dibujo atribuido a Onésimos, (hacia el año 480 a.C.). Muchacha preparándose para el baño. La perfección del dibujo y las proporciones griegas han sido el principal punto de referencia del arte occidental hasta el siglo XX.




El realismo con el que los artistas griegos representaban la figura a través del dibujo, llegó a cotas de perfección absoluta y el conocimiento del escorzo y el dibujo permitió a los artistas desarrollar una figura que sería el canon de belleza hasta nuestros días.


Perspectiva y perfección del dibujo romano


Tras la expansión del imperio romano, éste absorbió literalmente la cultura griega. El arte romano imita totalmente el griego, pero a la vez hace profundos estudios de la representación en el plano de la tercera dimensión de la realidad, preconizando lo que muchos siglos después, en el Renacimiento, supondría un descubrimiento en el campo de la representación artística. La perspectiva simula en el plano del cuadro la realidad; este procedimiento totalmente dibujístico se realizó prácticamente en su totalidad en pinturas murales, en un estilo justamente llamado arquitectónico, que posteriormente desembocaría en el llamado estilo ilusionista que recreaba puertas y ventanas como en el Barroco. Hace apenas unos siglos se desarrolló el trampantojo, que simulaba la realidad en perspectiva engañando así al ojo.
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Casa de Livia, en el Palatino. Pintura mural de gran realismo con uso de la perspectiva, corresponde al segundo de los cuatro estilos artísticos, el arquitectónico, que se caracteriza por la situación en perspectiva de diferentes elementos constructivos.
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Casa de los Vetti, Pompeya. Pintura mural perteneciente al estilo ilusionista. El uso de la perspectiva mezcla los tres estilos decorativos anteriores, el de las incrustaciones, el arquitectónico y el ornamental.


MÁS SOBRE ESTE TEMA




• Códices y miniaturas p. 10


• Copia de maestros p. 12







La delicadeza oriental


El arte oriental destaca en la Antigüedad por la delicadeza del trazo y una particular concepción del espacio que influiría totalmente en la pintura de las vanguardias del siglo XX. El arte chino tiene dos vertientes estilísticas, una totalmente lineal, que plantea las formas encerradas en sutiles líneas sin ningún tipo de degradado y presentando (cuando lo haya) un color totalmente plano, y otro que resuelve el dibujo a partir de tonos y no de líneas, casi exclusivamente paisajista y proviene de la invención del papel (año 105 a.C.). El arte oriental básicamente se basó en la técnica de la aguada y la acuarela, siempre con un marcado trasfondo de dibujo.
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Kuo-Hsi, Paisaje invernal chino. El arte chino es plenamente espacial, basado totalmente en el dibujo.




Influencia del arte oriental en el contemporáneo


Las vanguardias artísticas del siglo XX hicieron un giro hacia la representación oriental y primitiva. La obra oriental influyó de manera decisiva en la obra de los artistas impresionistas, tanto por el sentido de la espacialidad de los diferentes elementos del cuadro, como por el dominio del dibujo en el desarrollo de la obra. El arte oriental basado en el dibujo y en la composición no sólo influyeron en las vanguardias de principios de siglo. Todavía hoy la mayoría de artistas se basan en el arte oriental antiguo.
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Katsushika Hokusai, Pájaros en vuelo. Este gran artista japonés del siglo XVIII influyó de manera determinante en la obra de los artistas impresionistas.








CÓDICES Y MINIATURAS



La evolución del dibujo como base de las artes tuvo un esplendor dentro de la ilustración de códices y libros sagrados en una época en que la cultura quedó limitada dentro de los gruesos muros de los conventos. Los miniaturistas se encargaban de dibujar e iluminar de forma minuciosa escenas literarias, así que la lectura se hacía pedagógica y comprensible. El dibujo sirvió de base y soporte para la preservación de los antiguos textos.
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Ademar de Chabannes, Códice repertorio. Ilustración de un texto de Higinio. Este texto fue caligrafiado por el mismo ilustrador con pluma y tinta sobre pergamino.


Caligrafía en los manuscritos


La caligrafía y el dibujo siempre han estado íntimamente unidos. Los códices se comenzaron a ilustrar hacia el siglo XV, cosa que resultó fundamental para el desarrollo y mantenimiento del dibujo como base de la ilustración y del repertorio iconográfico.


En un principio, hacia finales del primer milenio de nuestra era, los códices eran ilustrados y escritos por lo general por la misma mano, pero, poco a poco, la especialización entre ilustradores y calígrafos separó ambos oficios, dando pie a magistrales caligrafías ricamente adornadas y a libros de modelos en los que monjes ilustradores realizaban muestras originales para que los copistas tuvieran referencias magistrales.
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Giovannino de Grassi, Libro de modelos, letras mayúsculas. Letras realizadas con punzón de plata, pluma y aguada de color.


Ilustración pedagógica


El dibujo a partir de la Edad Media se convirtió en el principal método de propagación de la cultura, de ahí que se recurriera a éste de forma tan sintética que se llegaron a perder los escorzos y la perspectiva. Los ilustradores de códices, al igual que los religiosos encargados de plasmar escenas sagradas en la piedra, se esforzaban por una est ética pedagógica, realizada no para el disfrute sino para la contemplación y el recogimiento.
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Taller de Einsiedeln. Liber Officialis. Pluma y tinta parda sobre pergamino. El dibujo de los códices adquirió un carácter puramente didáctico e informativo de las escenas y personajes sagrados.


La ilustración de corte en los cuadernos


La literatura tuvo una gran influencia en el desarrollo del arte, ya que con la aparición en el s. XIII de los cantares de gesta y la trova caballeresca, en las diferentes cortes, comenzando en Francia, los ilustradores encontraron nuevos temas de representación.


El dibujo volvió a reflejar escenas de corte, escenas heroicas y de batalla, en algunos casos con gran maestría. Eran los albores del arte gótico, la línea de los diferentes dibujos se iba alejando progresivamente del hieratismo románico.


MÁS SOBRE ESTE TEMA




• El dibujo en la Antigüedad p. 8


• Copia de maestros p. 12
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