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Romper con la figuración

Tradicionalmente, los grandes pintores han intentado imitar, mimetizar o capturar con colores la naturaleza, los paisajes, las ciudades, las personas, los objetos, las flores, el mar..., para retener parte de su belleza, con la idea de que cuanto más se parezca al modelo real más meritorio es su trabajo. Algunos siglos atrás, el arte era más lineal y estable, los gremios de artistas y las academias de pintura ejercían cierto control sobre el sector, por ejemplo impedían la disidencia e imponían normas a sus artistas, actuaban, en suma, como centros de artesanía que trataban de preservar y perpetuar la transmisión de las técnicas tradicionales de la pintura. Regían unas pautas que no se contrariaban y se aceptaban como las más lógicas, las más naturales, y la mejor forma de hacer las cosas.

Esta creencia se quebró por primera vez en el siglo XX cuando algunos pintores empezaron a transgredir la norma y a desarrollar lo que hoy se conoce por arte abstracto, es decir, un arte que se aparta de la realidad en la representación de la imaginería del arte hasta conseguir una manifestación pictórica que no toma como referencia lo natural y no se somete a ninguna regla. Fue tal el impacto que causó esta nueva concepción, que la pintura abstracta se convirtió en pocas décadas en una de las manifestaciones más significativas del siglo XX, la que más repercusión ha tenido en la historia del arte y cuyo desarrollo continúa vigente en la actualidad. 
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El entusiasmo creativo de los artistas abstractos no ha sido ni es compartido y comprendido por el público en general. Para muchos aficionados, la pintura abstracta siempre ha supuesto una burla, la sensación de fraude. Quienes no logran apreciar o comprender el arte abstracto se preguntan por qué los artistas abandonaron las técnicas convencionales de la pintura, sosteniendo la falsa creencia de que detrás de muchas pinturas abstractas algunos pintores tratan de esconder una falta de habilidad o dominio de la técnica. Sin embargo, los artistas importantes de las vanguardias del siglo XX no fueron ni mucho menos novatos, pues su etapa de juventud se caracterizó por el dominio de la pintura figurativa; tenían un profundo conocimiento del oficio, ya que antes de desarrollar su estilo personal desarrollarán las tendencias artísticas más tradicionales. 

En la actualidad, el artista ya no tiene la misión de preservar, de transmitir las técnicas tradicionales, no se encuentra sujeto a una normativa académica, ni tan siquiera a la representación figurativa. Gracias a la abstracción, ha logrado la libertad total de expresión en sus formas, proporciones, espacios y perspectivas, abriendo así nuevos caminos para disfrutar y apreciar la pintura. La obra abstracta se ha convertido en la expresión pura de la subjetividad y del mundo interior del artista. Por medio de ella, se transmite directamente desde el sentimiento, a través de formas, colores, luces y sombras y de la composición, creando un mundo plástico ajeno a nuestra realidad, capaz de evocarnos sensaciones y sentimientos.
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Medio siglo de abstracción (1910-1960)

La llegada del impresionismo, las nuevas concepciones pictóricas, la crisis de los valores espirituales y materialistas de finales del siglo XIX y el nacimiento de la fotografía favorecieron, sin duda, el desarrollo del arte abstracto. Como consecuencia de esto, los artistas se abrieron a nuevas formas de expresión, pues ya no tenían la necesidad de reflejar la realidad retiniana, tal y como la veían, para eso estaba la cámara fotográfica. Muchos creadores se encerraron en sí mismos, se apartaron del mundo, para centrarse en el yo y en su vida interior a fin de encontrar la manera de traducir con signos pictóricos esta nueva realidad. En el siguiente apartado se propone un breve viaje por medio siglo de abstracción, para comprender mejor sus orígenes.

Los precedentes

El origen del arte abstracto es extremadamente complejo de precisar. No aparece de manera espontanea sino que es fruto de la evolución de las primeras manifestaciones semiabstractas que empiezan a producirse a finales del siglo XIX de la mano de los pintores simbolistas y postimpresionistas: Paul Sérusier, James Ensor o Paul Cézanne, entre otros. Sérusier, en su obra El talismán (1888), pone en práctica algunos de los principios básicos de este nuevo estilo de pintura: síntesis absoluta de las formas, tendencia a la geometrización y simplificación de las aplicaciones de colores, todo lo cual sitúa a esta obra en el límite de lo reconocible, entre la figuración y la abstracción. El artista belga James Ensor, en La aniquilación del ángel rebelde (1889), recreó el combate entre fuerzas celestiales y demoníacas con alocadas y dinámicas pinceladas gestuales que descomponían la forma, convirtiendo la obra en una neurosis, una locura de trazos que recuerdan las creaciones del expresionismo abstracto. Por su parte, Paul Cézanne realizó a lo largo de su vida series de pinturas muy interesantes, por ejemplo las dedicadas a la montaña Sainte-Victoire (1888-1904), resuelta con una modulación de unidades de color estructuradas que se superponen, formando un fluido de reflejos que danzan ante la mirada del espectador. En sus últimas obras, la forma de la montaña y el paisaje casi desaparece bajo un prisma de manchas coloridas. A pesar del interesante acercamiento a la abstracción de muchos artistas del siglo XIX, ninguno de ellos puede ser considerado verdaderamente abstracto, pues nunca llegaron a desvincular del todo su obra del modelo real, éste nunca fue su objetivo, siempre tuvieron un mínimo apego a lo figurativo.
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1 Paul Sérusier, El talismán, 1888. Musée d'Orsay (París, Francia). 
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2 Paul Sérusier, El talismán, 1888. Musée d'Orsay (París, Francia). 
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3 Vassily Kandinsky, Pintura con mancha roja, 1914. Museo Nacional de Arte Moderno Georges Pompidou (París, Francia).

Las primeras obras abstractas: Kandinsky y Klee

Al igual que los postimpresionistas, el primer cuarto del siglo XX, los pintores expresionistas alemanes reunidos en los grupos Der Blaue Reiter (El jinete azul) y Die Brücke (El puente) pretendieron una renovación del arte, la búsqueda de formas fundamentales a través del color. Uno de sus miembros más destacados fue el ruso Vassily Kandinsky, quien decidió orientar su pintura hacia una depuración reflexiva. Dejó de imitar la naturaleza y otros modelos reales y, a través de un proceso de depuración y simplificación de líneas y colores, elaboró en su estudio una pequeña acuarela que le produjo una profunda emoción. Ésa puede considerarse la primera obra abstracta, ya que nacía únicamente con esa intencionalidad, carecía de tema y no derivaba de referente visual alguno, sólo se trataba de una armonía de líneas y manchas de colores. Otro artista, Paul Klee, vinculado con los expresionistas alemanes, también desarrolló un imaginario donde las formas reales, poco a poco, se fueron descomponiendo en símbolos primarios, como el círculo, el cuadrado, el triángulo o formas orgánicas. Esta simplificación formal le acercó a la abstracción, tanto en sus obras del primer período, las catalogadas como místicas, como en las que realizó durante sus años de maestro en la escuela de la Bauhaus. Un buen ejemplo de ello es su obra Armonía de cuadrados en rojo, amarillo, azul, blanco y negro (1923). Gracias a estos dos pioneros, la pintura abstracta se liberó definitivamente de cualquier asociación con la realidad. 


La abstracción geométrica


Mientras que las primeras manifestaciones abstractas pueden considerarse una derivación del fauvismo y del expresionismo, en Rusia se desarrolló una abstracción marcadamente más geométrica, después de que Kasimir Malevich publicara en 1915 el Manifiesto del Suprematismo, que promovía la pura sensibilidad a través del uso restringido del color y de las formas geométricas simples. Sus teorías fueron una fuente de inspiración para toda una generación de artistas liderada por Liubov Popova, El Lissitzky y Aleksandr Rodchenko, que siguieron la misma línea. Este anhelo por la depuración de las formas también tuvo sus frutos en Holanda con la aportación del grupo De Stijl (1917), que ofrecía el Neoplasticismo como alternativa, una pintura que realzaba la bidimensionalidad del plano empleando, básicamente, rectángulos y cuadrados, y usando sólo colores primarios: azul, rojo, amarillo, blanco y negro. El blanco se utilizaba como fondo neutro y el negro, para destacar contornos e intercalar trazados rectos. Defendían así el orden claro y geométrico, la depuración de las formas, en un intento por llegar a lo elemental. En esta línea destacan Piet Mondrian y Theo van Doesburg. 
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1 Piet Mondrian, Composición con rojo, amarillo y azul, 1937-1942. Tate Gallery (Londres, Reino Unido).
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2 Olga Vladimirovna Rozanova, Composición sin objeto, 1916. Museo Regional de Arte (Samara, Rusia).
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3 Antoni Tàpies, Pintura, 1955. Museo de Arte Reina Sofía (Madrid, España).
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Expresionismo abstracto e informalismo

A mediados del siglo XX, la mayoría de artistas de vanguardia más importantes ya se habían apartado de la figuración y habían comenzado a explorar nuevos estilos dentro de la abstracción. La presencia de importantes artistas de las vanguardias europeas en Nueva York, tras el estallido de la Segunda Guerra Mundial, hace emerger a partir de los años cuarenta el expresionismo abstracto, una corriente donde se fusionan la abstracción y el automatismo, caracterizado éste, a su vez, por dos corrientes: una gestual o también llamada pintura de acción (action painting), muy apasionada, basada en el gesto realizado con el pincel; y otra donde prima el tratamiento de las superficies con color (color field-painting), la combinación de franjas de colores en obras de grandes dimensiones. En el primer caso, destacan Jackson Pollock, Willem de Kooning, Kevin Kline o Motherwell, y en el segundo, Mark Rothko, Clifford Still y Barnet Newman. En Europa se desarrolla el Informalismo, una tendencia coetánea al expresionismo abstracto. Tiene un carácter mucho más trágico, una gama de colores más agrisados y un gran interés por la materia, por el desarrollo de la textura sobre el lienzo. Esto provoca que la superficie pictórica funcione como pared, como muro, donde aparecen rasgaduras, desconchados, incisiones o huellas. En este grupo destacan las obras de Jean Dubuffet, donde masas monocromas muy texturadas se levantan, se arrugan, presentando la superficie del lienzo a modo de terrenos sedimentados. El interés por la incorporación de nuevos materiales y texturas permite a estos artistas huir de la figuración. Antoni Tàpies, de hecho, difumina casi por completo los límites entre el lienzo y un simple muro, que completa con esgrafiados, incisiones, amplias pinceladas u objetos incorporados al lienzo. 


DESCOMPONER LA REALIDAD
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El arte abstracto no surge de la nada; todo lo contrario, es el resultado de un meditado proceso de descomposición de las formas de la naturaleza. La interpretación abstracta de un objeto o concepto puede ser sólo ligera, parcial o completa, ya que la abstracción no siempre es radical sino que presenta una graduación. El artista que pretende introducirse en el difícil campo de la interpretación abstracta debe aprender primero a transformar los modelos reales en recreaciones sintéticas, donde se alteran los colores y la forma de manera evidente, conservando algunas trazas que hacen el modelo reconocible. Por lo tanto, el arte abstracto no debe verse, necesariamente, como un concepto opuesto al arte figurativo, sino como un ejercicio donde el autor se toma algunas libertades, mezclando los colores sin ninguna restricción, plasmando formas con relaciones libres entre ellas, desligadas de la servidumbre del parecido con el modelo real. En este primer apartado, se explican las estrategias básicas a las que puede recurrir un artista para transformar un modelo real en abstracciones parciales o completas.



Sintetizar es abstraer

El primer paso para pintar abstracto es aprender a sintetizar, reducir la información visual en unidades más simples, trabajando las zonas de forma general sin ocuparse de los detalles. Existe un proceso de depuración, de simplificación de los colores y, casi sin quererlo, la realidad se ve transformada y plasmada en una representación que está a medio camino de la abstracción. Se empieza por sintetizar cada zona del modelo en un área de color, más o menos plana o uniforme. Así, la unidad del modelo se fragmenta en unidades cromáticas o formales más reducidas
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