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EL ENTALLE DE ESTE LIBRO


Nuestro principal objetivo es ofrecer un manual de iniciación a la talla de madera, por lo que no sólo priorizamos los aspectos técnicos, sino que además los complementamos con un seguimiento paso a paso de la génesis de seis esculturas.


Pero ofreceríamos una visión sesgada del tema si ignorásemos las aportaciones teóricas y prácticas del transcurso de la Historia. Por esta razón incluimos un primer capítulo que, más que aportar una visión enciclopedista, lo que pretende es orientar la mirada hacia los múltiples senderos que confluyen en la talla de madera, para que su conocimiento estimule la imaginación del escultor.


Siguen, tras dos obligados capítulos destinados a la madera y el taller, otros cuyo orden responde al proceso de talla: proyecto, silueteado, desbastado… Completamos cada uno de ellos con información sobre algún aspecto de la historia de la técnica, más como curiosidad que con fines prácticos.


Para suscitar en el lector la comprensión, la estima y el entusiasmo por la madera, nos hemos permitido ciertas digresiones literarias; nos mueve el deseo de fomentar el diálogo entre el tallista y la madera, convencidos de que la fidelidad a sí

mismo y el respeto al material son los puntales del arte.


Seleccionamos imágenes, clasificamos, emitimos juicios de valor, pero sin pretensión de ser objetivos. Desde nuestra subjetividad opinamos para incitar al lector a que adopte un criterio propio, ejercitando su crítica contra nuestro concepto de la estética.


Nosotros buscamos esa zona fronteriza que logra unir armoniosamente los contrarios. Perseguimos aquella línea sutil en la que la expresividad artística y el dominio técnico confluyen; aquel punto en el que la teoría y la práctica aúnan sus fuerzas. Consideramos que el valor escultórico viene dado por los resultados y no por las intenciones. Creemos que la calidad no va de la mano de lo abstracto o de lo figurativo, simplemente es otra cuestión. Abogamos, en fin, por una escala de valores estéticos –trataremos de ello en Dar la talla (p. 72)– en cuya cima estaría aquella escultura que provocase más resonancias en el subconsciente colectivo. A pesar de todo, damos la bienvenida a quien no comparta nuestro ideal y le ofrecemos material abundante para iniciarse en la talla, tal como cada cual la conciba.


Para concluir, parece obligado perfilar los límites sintetizados en un título fronterizo: La Talla. Escultura en madera. El concepto de talla –creación de una forma mediante sustracción de materia– lo aplicamos aquí exclusivamente a la madera; pero, como es sabido, también se talla mármol, marfil, diamantes… Por otra parte, carpinteros y ebanistas practican la talla de madera, pero nosotros sólo consideramos la talla escultórica.


La idea de escultura en la actualidad admite pocos límites. Si consultamos el diccionario veremos que la definición clásica concluye con una apostilla que amplía su horizonte hasta el infinito:

escultura es “todo aquello que la imaginación conciba como tal”.


Por tanto no queremos encasillar la “escultura en madera” dentro de los estrictos límites de la talla. También se puede hacer esculturas en madera mediante reciclajes, ensambles, torsiones y con “todo aquello que la imaginación …”


Josepmaria Teixidó i Camí


Jacinto Chicharro Santamera


Dedicado a nuestras críticas


Miguel Ángel. Cristo (detalle). madera policromada Casa Buonarroti. Florencia
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Máscara Kpelie. Sénufo, Liberia. 37 cm. Colección particular.
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HISTORIA


En este capítulo no pretendemos ofrecer una visión sistematizada de lo que ha representado la escultura en madera. Nos motiva más ofrecer al futuro tallista el amplio abanico de posibilidades que le puede brindar un conocimiento más profundo de su historia.


Al clasificar datos, hemos considerado que la religión es un factor unificador de estilos y temática, de mayor importancia que la geografía, la política o la cronología. En efecto, las religiones han sido las grandes promotoras, pero también las mayores detractoras, de la imagen de madera. La han sacralizado cuando se han querido acercar al pueblo, pero la han anatematizado para preservar la ortodoxia de su dogma.


No profundizamos en aspectos sociológicos, pero partimos de la hipótesis de que la talla de madera ha estado íntimamente relacionada con la cultura rural, frente a la talla de piedra, más valorada en las sociedades urbanas.


Abogamos, lógicamente, por el oficio del tallista, cuya labor tradicionalmente ha sido recubierta por el pintor, ya que éste, al encargarse de la policromía, ocultaba las huellas del escultor. Para resaltar la obra del tallista,

hemos distribuido parte de este capítulo como si la madera, oculta en un principio por materiales considerados más nobles, intentase desprenderse de ellos para mostrar su verdad.


No es nuestro objetivo estudiar la talla artesanal, pero entendemos que el concepto de escultura es más amplio que el de estatua. Con el bagaje del siglo que tanto ha valorado el arte abstracto, no podemos ignorar aquellas otras manifestaciones de la talla de madera que, sin pretenderlo,

y quizás persiguiendo un fin utilitario, han logrado transmitir la energía de la forma por la forma.


Lamentamos no poder ofrecer una bibliografía específica sobre la historia de la talla en madera para contrastar la información, ya que la única Historia de la escultura en madera a que hemos tenido acceso data de 1912. El vacío es aún mayor en los estudios relativos a la historia de esta técnica.


Los datos que aquí exponemos los hemos entresacado de estudios genéricos de la Historia del Arte, de tratados más concretos sobre la Historia de la Escultura o Etnología, y del conocimiento directo de tallas de diferentes museos. Ante nosotros se abre un seductor camino por recorrer.
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El Alcalde del Pueblo –Cheik el beled en árabe– fue hallado en una tumba de Sakkarah y tallado hacia el 2750 a. C. en un solo bloque de sicomoro, con brazos y antebrazos encastrados. Museo Egipcio, El Cairo.
El realismo del retrato se acentúa con la incrustación de ojos de cobre y cristal de roca. El paso del tiempo, que lo ha despojado del recubrimiento de estuco y pintura, ha aumentado su expresividad.


Moradas transitorias de los espíritus


La razón de la sinrazón


“La superstición general hace que todo un pueblo se prosterne y adore con temor a un tronco cualquiera, vestido de santo.”


La lógica racionalista que expresa Goya en este comentario a su Capricho 52 resulta insuficiente para comprender la importancia de la imagen lígnea en numerosas sociedades.


En efecto, en muchas culturas la escultura de madera ha representado un triple papel: sicológico de autoafirmación, sociológico de integración tribal y político de estratificación social. Pero hoy, en los museos, fuera de contexto, sólo prevalece su factor estético. A pesar de ello, la contemplación de ciertas obras aún puede evocar resonancias de nuestras vivencias infantiles.
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Kalioninge, pájaro ritual de los sénufo de Mali. 59 cm. Colección privada. Esta imagen estilizada y altiva, transmite la fuerza del espíritu superior que míticamente la habita.


Quizás sea la visión infantil, más que la racional, la que nos acerque a la comprensión primigenia de la imagen. De la misma manera que la muñeca cobra vida sólo cuando la niña quiere, igual ocurre con la imagen. Sin dejar de ser de madera, es algo más: un objeto imantado de aquello que cada sociedad o individuo admira o teme.


Fetiches, postes totémicos, objetos sagrados eran, son, de madera, nadie lo duda, pero… también son algo más. Tienen la capacidad de despertar sentimientos ambivalentes: una misma máscara puede resultar bella pero terrorífica, revulsiva y fascinante a un tiempo, ser de madera y poseer espíritu.


Con esa lucidez infantil, que aúna los contrarios y otorga vida a lo inanimado, comprenderemos por qué ciertas esculturas son moradas del espíritu.


Esculturas con alma


La principal aportación a la talla de madera se debe a sociedades ajenas a Europa y Asia. Aunque son muy dispares entre sí, las agrupamos bajo el concepto de animistas, ya que interpretan las fuerzas ocultas de la Naturaleza como la manifestación de la presencia de espíritus.


Forman un amplio mosaico de culturas africanas, americanas, australianas y oceánicas. En todas ellas la madera ha sido fundamental, no sólo por su abundancia, sino por la creencia de que conserva la fuerza vital, el espíritu del árbol.


Para acercarnos a la mentalidad que subyace en estas tallas, recordamos que en numerosas tribus el escultor, antes de emprender su trabajo, ha de someterse a privaciones, continencias, ayunos y plegarias para no desencadenar la ira de los espíritus que moran en los árboles, para no causarles dolor durante el desbastado. Acabada la talla, se atraerá al nuevo morador con otro ritual, en el que a veces se recurre incluso al engaño.
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Máscara de los Sang de Gabón (s. XIX). Museum für Völkerkunde, Berlín.


Este sobrio retrato, más de un alma que de un rostro, es muy digno de ser habitado por el espíritu de un ancestro serio, introspectivo, profundo.


Si la escultura es bella-buena (estos conceptos suelen ser sinónimos), el espíritu, ya sea un dios o un antepasado, morará en ella temporalmente hasta que encuentre un habitáculo mejor. Resulta curioso saber que los espíritus de la mayoría de tribus africanas prefieren la novedad, y algunos se han dejado seducir por el plástico, pero otros, como los de los fang, kungang o dwane, eligen las esculturas más tradicionales.


El cuerpo de los espíritus


Tres son las formas más frecuentes habitables por los espíritus: imágenes antropomórficas, máscaras y postes totémicos. Todas ellas tienen un papel fundamental en el espacio y en el tiempo sagrado: fiestas anuales, ritos de iniciación, funerales …


Las imágenes suelen responder a unos cánones rígidos que, incluso en los lugares en que se destruyen ritualmente, el jefe conserva en la memoria, como entre los malanggan de Melanesia.


Todas huyen del realismo, ya que un espíritu no puede asemejarse a un mortal, pero siguen unas pautas: domina la simetría; representan lo masculino como rectilíneo y lo femenino como curvo. Resaltan, también, los centros de energías espirituales –la cabeza grande– o vitales: ombligos o genitales muy pronunciados. En algunas culturas tienen simbolismos específicos: en Oceanía la lengua representa fuerza y prudencia y en Papúa la nariz se confunde con el falo.


Los brazos suelen estar pegados al cuerpo, aunque en algunas culturas, como los tellen de Malí, se presentan elevados. En ambos casos parten de un solo tronco.


A veces aparecen con elementos añadidos: usan los peinados y tatuajes para ayudar a los antepasados a reconocer su figura; las incisiones geométricas pueden ser marcas de sacrificio, señales de identificación tribal o mero ornamento.


En ciertas ocasiones tienen una concavidad en el abdomen con sustancias mágicas, pero cuando la talla está cargada de materiales añadidos (huesos, cueros, dientes o hierbas) puede tratarse de fetiches relacionados con la magia negra.


Las figuras, en general, acogen a los espíritus de la Naturaleza o de los difuntos;

un caso extremo es el de los yoruba y bamileke del Camerún que, como valoran los partos múltiples, honoran al gemelo muerto y cuidan su imagen tanto como al hermano vivo. No obstante, existen excepciones: entre los fang también representan los derechos de sucesión y son nexos de unión con los linajes anteriores;

entre los kuba y los bushon de Angola, la escultura es un instrumento para glorificar a sus reyes; los tallistas bangwsa y congoleses, en cambio, exaltan la belleza femenina, el arte por el arte.


La proporción de esculturas que representan animales es menor, ya que se consideran de una fuerza vital inferior a los humanos. Suelen estar asociados a conceptos abstractos: el bisonte, el león o el elefante simbolizan la fuerza; la serpiente o el lagarto, la agilidad; la tortuga, la longevidad; el mono representa el difunto recién fallecido; el pájaro es intermediario con el más allá …


La máscara es un elemento más del vestido que se utiliza en los ritos, pero este disfraz no se puede comprender aislado del ritmo de sus fiestas. A través de la música, su portador entra en éxtasis y el espíritu que representa toma posesión del cuerpo del enmascarado.


El tallista las diseña, pero son los propios usuarios quienes las completan con añadidos personales.


La máscara promueve la fecundidad, la fertilidad de los campos, protege de los perniciosos efectos de la magia negra, o simplemente divierte o asusta. En la sociedad secreta Poro, por ejemplo, la gran máscara que alberga al demonio de los bosques, preside los juicios y los consejos, mientras que diminutas máscaras se utilizan para educar a los niños y controlar a las mujeres. Entre los bakweles, ayudan a resolver crisis familiares; los enmascarados baining de Nueva Bretaña, por el contrario, roban y matan para restaurar el orden.


Las máscaras frecuentemente cubren la cara, pero también pueden llevarse sobre la cabeza; otras se guardan en secreto en la casa ceremonial.


Especialmente en Oceanía y América del Norte se encuentran postes totémicos, esculturas verticales tan altas como el tronco del árbol lo permite. En Melanesia pueden formar parte de la arquitectura, como columnas en las casas de culto, mientras que en América presiden el paisaje. Suelen representar animales y personas entrecruzadas y superpuestas.


Su simbolismo es dispar: aluden al espíritu del fundador del clan, al de la tribu o del grupo totémico, y al mismo tiempo pueden ser postes ceremoniales o implicar prestigio y jerarquía social de un grupo. Pero los postes siempre son elementos de identificación y pertenecen a un colectivo, que suele coincidir con un sistema económico redistributivo.


En las Nuevas Hébridas se encuentran conjuntos escultóricos, denominados monumentos de grados, de hasta trece elementos que utilizan la madera entre otros materiales. Su objetivo es proclamar la jerarquía social de su propietario y sus formas son abstractas.
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Tótem del poblado haida, en Columbia Británica, Canadá. Madera de pino. 16 m aproximadamente. Musée de l’Homme, París.


Los tótems evocan un mundo primigenio en el que no había fronteras entre espíritus, animales y humanos, y su existencia se entremezclaba.


De Nigeria a Alaska, por Hawai


África tiene una gran tradición escultórica: las terracotas de nok de Nigeria son contemporáneas al esplendor de Atenas. Los cánones del estilo Ife permanecen invariables del s. X al s. XV. El bronce alcanza su perfección en el estilo Benin, (s. XV al XIX), que evoluciona hasta el naturalismo. En este contexto la madera también es importante. Las tallas son pequeñas y generalmente sin policromía. Suelen estar recubiertas de una pátina negruzca, resultado de unturas y sahumerios rituales.


El foco de irradiación es Nigeria y se expande por la zona ecuatorial. Entre los pueblos del Sudán predomina la tendencia geométrica y la abstracción, pero en el Golfo de Guinea, sin perder solidez, se suaviza y cuida los detalles. En el Congo la talla tiene un desarrollo extra-ordinario. En el suroeste de Nigeria las máscaras son de gran tensión dramática.
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Recipiente de medicinas, Mangbetu, Zaire. Museum für Völkerkunde, Berlín.
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Máscara, Aitapé, Nueva Guinea. 46 cm. Musée Napprstek, Praga.


La máscara africana manifiesta gran fantasía y la imagen es audazmente estilizada. Resaltan por su singularidad las antiguas figuras tellen de los dogon de Mali, representaciones femeninas o hermafroditas, con los brazos en alto. Las máscaras tyi wara para llevar sobre la cabeza, de la secta religiosa bambara, son las más estilizadas y representan animales de elegantes ornamentos. A esta misma secta pertenecen los n’done, que, con sus ocho cuernos, representan el mito de la creación relacionado con la germinación del mijo.


Son curiosos los balcones repletos de imágenes de los antepasados de los fang de Gabón, que protegen los huesos de los muertos y vigilan los actos de los vivos.


En Oceanía las mordeduras de la gubia suelen ser más patentes que en África. Se da gran importancia a la figura femenina, haciendo especial énfasis en la cabeza. Las más delicadas son las de los toga de Polinesia. En las Islas Marquesas complementan las imágenes con brillantes plumas rojas y amarillas. Los maoríes cuidan la decoración curvilínea. En Micronesia se representa al espíritu Tino de Nukvoro con una abstracción de gran calidad. Los tallistas de la aislada isla de Pascua muestran gran dominio del acabado minucioso.
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Iminana o gran máscara para llevar sobre la cabeza que puede alcanzar los 10 m. Representa una serpiente de cabeza rectangular y, entre los dogon de Malí, se talla una cada 60 años.


En general, el prestigio del artista suele ser compartido entre su tribu, pero en Melanesia los tallistas asmat firman sus obras.
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Máscara tyi wara para llevar sobre la cabeza. 66 cm. Colección particular.
Representa un animal estilizado.


Las tribus nativas de Australia, al ser nómadas, no desarrollan la escultura y pintan sobre cortezas de eucaliptos, más fáciles de transportar. No obstante, entre los churinga, se encuentran placas ovaladas de diseño geométrico que recuerdan la afiliación totémica de sus propietarios.


Las tribus de Norteamérica presentan una gran diversidad en el tratamiento de la talla. Tradicionalmente las coloreaban con pigmentos naturales, poco luminosos, pero desde finales del siglo XIX han incorporado pinturas europeas mucho más brillantes.


Las esculturas más significativas proceden de la costa que se extiende desde Oregón hasta el sur de Alaska. Estas tribus tallan unas esculturas sólidas, voluminosas, con escasos pero finos detalles, y utilizan la pintura para realzar el contraste. Son realmente sorprendentes, por abstractas y surrealistas, las máscaras y puertas de los esquimales de Alaska.
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Kukailimoku, dios de la guerra 208 m. Hawai. British Museum. Londres.


Los altos y rectos cedros y abetos de Canadá han permitido construir soberbios postes totémicos de trazo limpio y claro, que, con sus 20 m de altura, proclaman la alcurnia de quien los erigió y convierten los poblados haida en bosques escultóricos. Sus máscaras articuladas aún resultan llamativas y algunas tienen gran fuerza dramática.
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Bosque totémico de un poblado haida. Canadá. Estas tribus estaban divididas en dos secciones para facilitar la exogamia y los escultores tallaban los tótems de la sección contraria. Cada uno de los 27 clanes de cada sección tenía su propio poste.


Las grandes civilizaciones de América Central y del Sur también trabajaron la madera, pero esta labor ha quedado eclipsada por la rotundidad y perennidad de sus tallas en piedra. No obstante, el uso ritual de la máscara sobrevivió a la conquista, enriqueciéndose con elementos de la iconografía europea. El resultado de este sincretismo son unas máscaras en las que perviven dioses precolombinos con semblante de santos católicos.


Para conocer la talla de estos pueblos hemos de recurrir a museos o colecciones privadas más especializadas en Etnología que en Bellas Artes, entre las que destaca el Musée de l’Home de París, o la colección Rockefeller del Metropolitan Museum de Nueva York.
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Interior de la casa de un jefe de los tlingit en 1895. La escultura en madera, más que adornar, arropa la vida cotidiana del indio.


Por los caminos de Oriente


La religión brahmánica es una gran promotora de la escultura, ya que precisa facilitar motivos de contemplación. Utiliza sin ambages formas sensuales para transmitir su mensaje, y cualquier narración védica se plasma en volumen. Pero, los hindúes creen en el eterno retorno y buscan la perennidad, y la piedra se presta más a ello que la madera. También el bronce, el cobre y el latón son más adecuados para expresar el dinamismo de sus dioses: la danza de Shiva, con sus múltiples brazos, es difícil de concebir en madera, por motivos técnicos. Otros materiales ensombrecen, pues, a la madera, quizás menos valorada por su abundancia en la India y el sureste asiático. Además, el clima húmedo y el retroceso de los ídolos frente al avance del Islam nos impiden conocer las tallas primitivas.
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Kuan Yin (s. XII). China. Madera policromada. 107 cm. Rijks-museum, Amsterdam.


El Confucionismo


El Confucionismo, tan determinante en la historia de China, valora la creación intelectual y sólo considera artes la poesía, la pintura y la caligrafía. La escultura, en cambio, se trata como artesanía. No obstante, los artesanos tallistas decoraron con gran maestría aleros de edificios que aún resisten a la intemperie. Desde el s. XI la madera tallada se pone al servicio de la poesía y la pintura mediante la talla dulce o xilografía.


El Taoísmo, el camino que aúna los contrarios, acentúa esta preeminencia de la poesía en China, pero, junto con el budismo Zen, aporta un elemento nuevo: la contemplación de la Naturaleza. Piedras, troncos, árboles, etc., son admirados como obras de arte. Durante el reinado de la aristocrática dinastía T’ang, quizás en el s. VIII, se empieza a manipular el crecimiento del árbol para acentuar su belleza y surge así ese concepto original de escultura viva que es el bonsai.


El Sintoísmo japonés, el camino de los dioses, como religión animista que es, aunque exquisitamente refinada, no sólo ve arte en el paisaje sino que también lo considera poblado de espíritus, cuya presencia frecuentemente está relacionada con la madera.


Los torii constituyen la principal aportación del Sintoísmo a la escultura en madera, que en este caso es de formas abstractas. Se trata de grandes dinteles que enmarcan el paisaje. Derivan de los pórticos de entrada a los templos primitivos. Los grandes troncos que los forman han sido desbastados, aplanados y frecuentemente pintados. Se conserva más de un centenar de toriis diseminados por las islas niponas. Cabe destacar entre ellos el del templo de la diosa del Sol en Isé, que se remonta al s. III.


Los templos sintoístas, también de madera, conservan su estructura arcaica y semejan esculturas orgánicas integradas en el paisaje. El espíritu de la madera también es un componente importante de la gran belleza de la casa tradicional japonesa.
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Torii de Itsukushima (1170), Japón.


Estos pórticos no sólo embellecen el paisaje del Sol naciente, sino que son dinteles abiertos a la otra dimensión que puebla el universo sintoísta.


El camino del Buda de la Misericordia


Ha sido el Budismo la ideología que más ha potenciado las imágenes de madera. Su repertorio temático es amplio y dispar. Contrasta la serenidad de Buda con el vitalismo grotesco de sus 17 discípulos y la agresividad de los Guardianes de la Ley o los Guerreros del Cielo. Algunas de sus sectas representan figuras femeninas como la diosa madre, o la diosa de la belleza y la fortuna, o personajes como Jizo, el efebo, o los jocosos ángeles bosatsus, e incluso a monjes de vida ejemplar.


Aunque originario de la India, el Budismo crea sus mejores tallas en la China del s. X y el Japón del s. XIII. El esplendor de la talla budista se debe a los seguidores de la Luz Infinita (Amitabha en China, Amida en Japón). Esta doctrina, popular e individualista, exalta los rasgos más enternecedores de un Buda que acoge en su paraíso de Occidente a quienes invocan su nombre con fe. Su tema predilecto es Buda-Bodhisatva, encarnación de la compasión y la caridad y protector de pescadores y navegantes.


Ya en el s. VIII aparecen obras maestras. Se trata de dos bodhisatvas, personas asexuadas que habían renunciado momentáneamente a la iluminación para socorrer a la humanidad, conocidos como Kudara y Kule Kannon, y que miden casi dos metros de altura cada uno. Fueron tallados de un sólo tronco y después dorados y coronados con una llama de bronce. Su autor supo aunar en ellos el misterio de lo sobrenatural y la gracia de lo humano. Aunque originarios de Corea, se conservan en un templo de Nara (Japón).


La mejor talla de China data de la época de la dinastía Sung, promotora de una academia (ss. X y XII), y difusora de la imprenta. Representa bodhisatvas de formas blandas, amables, sublimemente espontáneas, con una gracia natural que irradia alegría serena.


Las tallas posteriores a este período seleccionan maderas como el sándalo o el alcanfor; perfeccionan los acabados usando oro o laca, y aumentan los tamaños, pero su calidad es inferior.


Japón supo recoger la experiencia China. Ocurrió durante las dictaduras militares del período Kamakura (s. XII y XIII); tras destruir lo anterior, se copió, quizás con fines populistas, el estilo humano de los sung.


Antes de esta época, también en Japón, se había tallado en un sólo bloque de madera y, como resultado de esta técnica, denominada hichiboku, surgieron esculturas macizas, aunque con ropajes de pliegues profundos.


Durante el s. XI, a causa de la gran demanda de imágenes, se organizaron corporaciones de escultores y se inventó el método yosegi, que consiste en ensamblar piezas de madera para poder dividir el trabajo. Al escultor Jōchō se le atribuye el haber sabido poner a punto este complejo método que definía con precisión la labor de cada colaborador, con el fin de lograr un resultado homogéneo. Su obra más célebre se conserva en el pabellón Fénix, en el Byodoin de Uji, cerca de Kyoto. Alcanzó tal prestigio que, en los años 1022 y 1048, fue condecorado por el emperador con títulos nobiliarios que nunca se habían concedido a un escultor.


Los descendientes de Jōchō heredaron la tradición y fueron conocidos como la Escuela de la Séptima Calle. De este linaje surgió, a finales del s. XII, Unkei, uno de los mayores artistas del Japón. Con Unkei la escultura se alejó del concepto de belleza idealizada, que determinó la etapa anterior. Cultivó el realismo y supo reflejar el carácter humano con vigor y naturalidad. Fue el encargado de la restauración de los templos de Nara. Precisamente su obra más conocida vigila la entrada a uno de ellos, el de Todai-ji. Representa a dos guardianes, de 8 m de altura cada uno, en posición dinámica pero equilibrada y con expresión amenazadora. Los talló en 1203, en colaboración con KaiKei, según el método yosegi.


Estas esculturas ganaron vivacidad gracias a la técnica gyookugan, consistente en incrustar ojos de cristal formados anteriormente de papel en el que se pintaban las pupilas.


La calidad y la cantidad caracterizan este período insuperable: centenares de budas-bodhisatva fueron tallados sólo para el vestíbulo de Los Mil Kamons de Kyoto.


[image: image]


Jōchō, Amida Nyorai (1054). Madera dora-da. 295 cm. Imagen principal del pabellón del Fénix, en Uji, Japón.


El Iluminado, de facciones sensibles y postura austera, irradia energía espiritual.


Posteriormente las esculturas se animaron con un movimiento aún más intenso y con un realismo más violento, para representar divinidades de aspecto terrible que ahuyentaron a las fuerzas maléficas, pero a finales del s. XIII la imaginería búdica en madera perdió vitalidad.


La máscara también ha tenido en Japón una larga y fecunda tradición, que ya dio sus primeros frutos en los ss. VII y VIII y conoció su esplendor en el s. XIII, cuando el teatro NO alcanzó su forma definitiva. Para la realización de estas máscaras recurren a procedimientos sorprendentes, como injertarles cabello. El resultado es de una extraña belleza, a veces revulsiva y otras conmovedora o terrorífica.
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Unkei, Muchaku (finales del s. XII). Madera policromada. 188 cm. North Octagonal Hall of the Kôfuku-ji. Nara, Japón.


Sobrio retrato de un monje. No son los rasgos divinizados, sino su personalidad lo que se exalta.


La imagen en Occidente (I)


Hay constancia de la práctica de la talla en madera desde los albores de la cultura occidental, pero son escasas y poco significativas las esculturas que han sobrevivido al paso del tiempo, como las conservadas en tumbas sumerias. Gracias a su clima seco, Egipto, escaso en maderas, nos ha legado la mejor colección de tallas del mundo antiguo.


Se sabe que en la Grecia preclásica las esculturas de madera denominadas xoanas tuvieron una amplia difusión. Se trataba de imágenes a veces articuladas y de vestir y otras de desnudos emparentados con los kuroi de piedra. Hay también noticia de que durante la época clásica el Erecteon, el templo de las cariátides, cobijaba una imagen de Atenea niña, tallada en madera de olivo. Durante el Helenismo y hasta la Edad Media la madera queda marginada del taller del escultor, incitado por la gran demanda de mármol y bronce. En Bizancio las guerras iconoclastas acabaron con toda escultura religiosa, y la madera únicamente sirvió como soporte de iconos y para mobiliario ricamente labrado.
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Carnero apoyado en el Árbol de la Vida, de las tumbas reales de Ur (2500 a.C.). British Museum, Londres.


El alma de madera de este símbolo de la energía vital está recubierta de oro, lapizlázuli, concha y caliza.


Tras la notable aportación vikinga, durante el siglo X y especialmente en el mundo germano, resurge con gran ímpetu la talla. Un digno representante de este renacer es el crucifijo Gero, tallado en roble, a tamaño real, para la catedral de Colonia. En el Románico la talla directa de la madera desplaza a los otros materiales, y durante el Gótico y el Renacimiento se perfecciona su policromía. Aunque la Reforma la aleja de los templos del norte de Europa, el concilio de Trento le da tal impulso que los talleres de imagineros se han de equipar con artilugios de meter en puntos para cubrir con mayor precisión la demanda, demanda que disminuirá en el Neoclasicismo.


Revisemos el papel que ha desempeñado la madera en estas imágenes, ya sea como estructura interna, como so-porte de la policromía, o como material plenamente escultórico.
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Virgen de la Vega (finales del s. XII).


Esta talla, que preside la catedral románica de Salamanca, está recubierta de oro, esmaltes y pedrería, ornamentos que le dan un cromatismo atemporal.


Con alma de madera


Con cierta frecuencia se usa la madera como alma de piezas de poca consistencia, como elemento de sostén interno de esculturas que aparentan ser de metales preciosos. Dignos ejemplos de ello son los toros y machos cabríos de Mesopotamia. Estas esculturas exhiben con orgullo oro, marfil o lapislázuli, pero ocultan no sus pies de barro, sino su alma de madera.
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Marededéu del Castell de Solsona (s. XIII). 67 cm. Museu Episcopal de Vic.


El encanto ingenuo de este tipo de tallas románicas es exaltado por el alegre desenfado de su colorido.


En Grecia, en la Atenas clásica de deslumbrantes mármoles, se adoraba a una diosa de marfil vestida de oro, pero con alma de madera: la soberbia Atenea de Fidias, que poblaba el Partenón, era una estructura de madera de unos 12 m de altura que soportaba más de una tonelada de oro.
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Veit Stross, Anunciación (detalle) (s. XVI). Madera policromada.


Con este escultor, la técnica de la policromía alcanza su perfección.


En el mundo cristiano también encontramos imágenes de metal con esmaltes y pedrería que, en ocasiones, albergan, junto a su alma lígnea, reliquias del santo que representan. Unas fueron concebidas para ser recubiertas con planchas de cobre o plata, frecuentemente doradas. Otras, en cambio, eran esculturas policromadas que, cuando las ofrendas de sus fieles lo permitieron, fueron revestidas de metal. A modo de ejemplo, citamos a Sainte-Foi de Conques, del s. X, la Virgen de la Vega, de Salamanca, del s. XII, o Santiago de Compostela, ya del s. XVIII.
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La Bella de Florencia (mediados del s. XV). Madera policromada, 55 cm. Musée du Louvre, París.


La exquisitez del Renacimiento toscano está sintetizada en este retrato y la alegría del vivir reflejada en sus colores.


La teatralidad barroca también recurre a la madera para la construcción de esculturas de un solo día, entre las que destacan los catafalcos fúnebres. El primer baldaquino de Bernini para el Vaticano fue concebido como arte efímero, para celebrar el año jubilar de 1625.


También en Oriente encontramos muestras del uso de la madera como elemento de sostén de esculturas recubiertas de otros materiales: En la China de la dinastía T’ang –s. VIII– se construyen imágenes de Buda que, aunque externamente sean de arcilla o laca, tiene un armazón de madera. En Japón, el kanshitsu es una técnica más de hacer escultura y consiste en recubrir una estructura de madera con un lienzo, aplicarle después un barniz con un polvo especial, y modelar la capa negruzca resultante.


Una eclosión de color


En todas las culturas se ha planteado la necesidad de dignificar, animar o sacralizar la madera recubriéndola de color. Se utilizan aditivos tales como betún, estuco o yeso, que disimulan las imperfecciones de la talla y sirven de soporte a la policromía. Ésta suele ser más simbólica que realista y se logra mediante pigmentos naturales al temple y, desde el s. XV, también al óleo.


Egipto nos ha legado numerosas tallas que, gracias al color, lograron disimular la escasa calidad de sus maderas: palmera, acacia o tamarindo, pero hoy, al mostrar su desgarro, resultan más expresionistas que hieráticas. Los pequeños conjuntos que representan escenas de la vida cotidiana aún conservan la viveza de su colorido original.
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Majestad Batlló (s. XII). Madera policromada. 55 cm. Museu Nacional d’Art de Catalunya, Barcelona.


Vida y color se funden en esta bella talla procedente del Pirineo catalán.


En el Románico, proliferan las imágenes de madera, un material ligado al mundo rural y que, por ser liviano, se presta a ser llevado en procesión. En las tallas de carácter religioso se produce una verdadera eclosión de color ya que, como la madera es también muy usada en el mundo civil, conviene sacralizarla con una policromía simbólica, aunque se trate de relieves de puertas, facistoles o frontales de altar.


En el templo románico la pintura unifica todo el espacio, pero la escasa luz, bien dirigida, da protagonismo a las tallas objeto de culto. Encontramos una buena colección de estas esculturas en Barcelona, en el Museu Nacional d’Art de Catalunya.


Los tres temas más tratados en madera son: vírgenes, crucificados y descendimientos. María es presentada como trono del Salvador, en actitud sumisa, protectora y oferente, caracterizada mediante una inmensa mirada y unas grandes manos. Ella o el Niño muestran piñas, esferas o libros, como símbolos de vida, poder o sabiduría. Las majestades constituyen la más original aportación medieval a la iconografía del crucificado. Respondiendo a planteamientos teológicos, presentan a un Jesucristo triunfante, vestido de rey, que abraza a la humanidad.


Abundan también en madera policromada las representaciones de carácter escenográfico del descendimiento de la cruz. Éste es el tema que permite mayor libertad al escultor, tanto en la distribución de volúmenes como en la expresión de sentimientos.
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Santa Catalina (s. XV). Madera policromada. Musée Cluny, París.


Los ideales de feminidad cortesana se plasman en tallas en las que la belleza ingenua subyuga a la fealdad.


E1 gusto urbano, que sustenta el arte gótico, y la aparición del mecenazgo hacen que la madera tenga que competir con la piedra o el alabastro; pero también son la causa de que se acreciente la demanda y se enriquezcan los materiales de la policromía. La nueva talla asume la iconografía románica de la Virgen, pero con los años la estiliza, le imprime ternura, e incluso la muestra grávida. La representación de la mujer ideal se amplía a santas que encarnan el amor cortés y reflejan un nuevo tipo de feminidad que culmina con las tallas de las Bellas Damas de Bohemia, de elegante porte y finos acabados. El Quattrocento italiano también talla encantadores conjuntos de alegres colores, representando la anunciación y retratos de damas notables.


Los temas de la pasión evolucionan hacia un mayor dramatismo, especialmente tras las secuelas de la Guerra de los Cien Años. Se incorporan asimismo nuevos temas de sufrimiento:

flagelación, ecce homo, piedad, oración del huerto… E1 uso de estas imágenes en el teatro litúrgico goza de gran éxito popular en la Alemania anterior a Lutero. Entre 1524 y 1566 millares de estas tallas arderán en las hogueras del fervor iconoclasta de la Reforma. Paralelamente a estas imágenes religiosas, un tanto tremendistas, encontramos, también en Alemania, un desarrollo de la talla laica que trata temas burlones o grotescos, entre los que destacamos los Danzarines moriscos del ayuntamiento de Múnich.
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