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			Capítulo 1

			Del libro al videojuego

			Diseñar portadas presentando contenidos mediante textos e imágenes

			La portada es la presentación, la posibilidad de conocer el contenido de algo que se nos ofrece, utilizando únicamente un golpe de vista. Cada portada acontece desde lo visual, indagando en el sentido narrativo y político con una fuerte carga publicitaria desde lo informativo. La tradición de las portadas está muy vinculada a la historia del libro y el material impreso (revistas, carteles, flyers), pero sigue igual de vigente en la actualidad, de modo que tanto los videojuegos como cualquier otro espacio comunicativo mediático (programas de televisión, webs, películas, plataformas online) necesitan ubicar su primer impacto en el diseño de una portada original y contundente. En este libro analizamos el diseño de portadas desde una perspectiva crítica, atendiendo a la composición formal, pero, sobre todo, indagando en el sentido narrativo y político de dicho elemento clave de la cultura visual.

			La portada es un reclamo, pero también un detonante estético, lo cual convierte el mundo de las portadas en un escenario propicio para hablar de creatividad, de historia, de producción gráfica y de sentido ético. Diseñar portadas es algo más que dar imagen a un producto, ya que supone convertir el primer golpe de vista en un componente válido para averiguar todo aquello que nos espera tras cruzar esta barrera inicial. Investigar el mundo de las portadas se convierte así en una aventura de corte educativo, sociológico, integrador, procedimental y emocional.

			A lo largo de mi vida he diseñado numerosas portadas de libros y revistas. Estos diseños habían formado parte de mi engranaje creativo, pero ahora constituyen un elemento de reflexión que me permite elaborar un discurso propio sobre los ingredientes que nos muestra la imagen de un contenido posterior, ya que la portada es una presentación, una puerta hacia determinados encuentros (Barthes, 1986). Buena parte de mi existencia ha estado marcada por la cultura impresa, de modo que los libros y las revistas que he tenido habitualmente en mis manos eran documentos en formato de papel impreso. Habitualmente las revistas estaban elaboradas en impresión a cuatricromía (en color), y los libros se imprimían mayormente en blanco y negro (a una sola tinta).

			El libro impreso tiene su historia propia, dentro de lo que es la cultura impresa, algo que nos han explicado de modo concienzudo tanto Walter Benjamin (2003), desde una perspectiva filosófica, como Asa Briggs y Peter Burke (2002), desde la sociología de los medios de comunicación, como Enric Satué, al hablarnos de las cuestiones estéticas y compositivas (Satué, 1996).

			Pero la actualidad digital ha dado paso a nuevas formas de comunicación y diálogo, lo cual ha puesto en entredicho algunos factores que parecían inamovibles, especialmente en lo referido al papel de las imágenes en las industrias culturales (Fontcuberta, 2016). La comunicación online que experimentamos en las pantallas está marcada por la rapidez, el desenfreno, las realidades líquidas (Bauman, 2017), la obsesión comercial, y, muy especialmente, por el marcaje ideológico. Actualmente también diseñamos portadas, pero sobre todo nos dedicamos a elaborar elementos gráficos que serán utilizados en Internet, de modo que ya no estamos tan pendientes de lo que significaba imprimir sobre papel, ni tampoco de lo que suponía tener que difundir esos documentos impresos, lo cual encarecía notablemente el proceso analógico. Los formatos, las composiciones, el color, las simbologías, la estética, el tipo de mensaje, todo ha evolucionado hacia la morfología digital, de modo que ahora pensamos y diseñamos teniendo en cuenta los factores que determinan el espacio online. Ahora nuestras lecturas se desarrollan especialmente en el formato pantalla. Y si bien los cambios verificados responden a un nuevo modelo de comunicación, también es cierto que han perdurado algunos esquemas muy arraigados en lo que venía siendo la tradición impresa. El propio concepto de «portada» sigue tan vigente como siempre.

			La portada es la puerta, la entrada, la barrera, el portón que nos da paso al interior, el modo inicial de acceder a los contenidos propiamente dichos. Y debemos asumir que, en el universo digital, este concepto se ha adaptado a las nuevas necesidades. Por eso pienso que este libro sirve para valorar el poder de las portadas, su capacidad expresiva y su potencial comunicador, más allá del registro al que pertenecen, ya que la portada está tan viva en el entorno digital como lo ha estado durante siglos en las manifestaciones analógicas de la cultura impresa (Ivins, 1975). Pienso que el cambio registrado entre la cultura impresa y el universo digital está más vinculado a los espacios de control que al registro creativo. Esto significa que del mismo modo que hace treinta años diseñábamos portadas para libros impresos o revistas en papel, ahora seguimos haciéndolo para webs y demás escenarios digitales. Lo que ha cambiado no es el concepto de portada. Lo que ha evolucionado es el modelo de usos comunicativos que hacemos con estos instrumentos de difusión cultural. Por tanto, en este trabajo nos adentramos en el oficio y la práctica del diseño de portadas, lo cual, más allá de su reverberación analógica o digital, supone un posicionamiento estético, político, ideológico y comunicativo (Calvino, 1997).

			La portada del libro L’Alfabet del Tirant [figura 1] resulta muy llamativa por el color amarillo que domina. Se trata de un catálogo de la exposición homónima, que presenta una colección de grabados con el mismo título. Cabe indicar que el concepto de catálogo en el caso de mis exposiciones nunca se basó en el formato habitual, ya que las imágenes que aparecen en el interior de esta publicación no son fotografías de las obras expuestas, sino que se trata de piezas realizadas en exclusiva para dicha edición. Por tanto, no podemos hablar de «catálogo» al uso, sino que se trata de un libro en el que se incluyen textos e imágenes originales, pensadas y realizadas para la ocasión. Podríamos referirnos al concepto de «libro de artista», puesto que se trata de un producto cuyas características exceden a lo que entendemos por catálogo de exposición. La propia portada es una pieza artística en sí misma. Se ha diseñado como si se tratase de un cartel. De hecho, este mismo diseño se utilizó como anuncio de la exposición. La palabra «Ricard» rememora el diseño de la marca del famoso pastís francés, la primera firma europea de bebidas espirituosas, creada en 1932 por la compañía Paul Ricard, un producto elaborado con anís, regaliz y plantas aromáticas de la Provenza. Se ha respetado la tipografía y el color original. Como da la casualidad que mi apellido tiene las mismas letras que mi nombre (6), se diseñó una segunda caja de texto con los mismos elementos. El amarillo, el rojo y el azul marino, todos ellos colores intensos y saturados, se han compuesto con el efecto de la serigrafía al trabajar con tintas planas. Este es un guiño a la propia exposición, compuesta por 21 grabados, ya que la técnica de la serigrafía es una de las tradicionales en grabado. Un corazón dibujado con grafismo de crayón de cera descubre en su interior una letra «r» minúscula, que destaca en blanco sobre el resto, a pesar de tener un tamaño menor. Este elemento se vincula a la «R» de la colección de grabados, que representa al personaje de «Ricard lo venturós», uno de los seleccionados en la novela de caballerías que da pie a esta colección de obra gráfica. A destacar en el conjunto la inclinación del título L’Alfabet del Tirant. Se trata de un recurso gráfico muy utilizado por el autor en los diseños de aquel momento. Este pequeño detalle, que consiste en inclinar ligeramente una parte del texto, confiere al conjunto una inestabilidad intencionada, inyectando movimiento tipográfico y visual, lo cual constituye un rasgo creativo muy marcado, que veremos en otros ejemplos [figura 54].
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					Figura 1. Portada del libro L’Alfabet del Tirant.

				

			

			Tecleo en Google «diseño de portadas» y aparece en primer lugar de la búsqueda la publicidad de una empresa multinacional que nos apela en su enlace diciendo: «Diseña portadas para trabajos online gratis», de modo que si seguimos esa estela de promesas leemos nuevas ofertas del tipo «crea impactantes portadas para tus trabajos escolares y haz que destaquen del montón. Con (la marca en cuestión) el diseño es súper fácil. ¡Pruébalo, es gratis!». Esta fascinante declaración de generosidad por parte de una empresa que se publicita en el mayor buscador de contenidos de la historia nos obliga a replantearnos conceptos como «generosidad», «empresa» o «gratis». No perdamos de vista que «probarlo es gratis», pero tras la prueba, evidentemente, empiezas a pagar. Por supuesto, nada de lo que se nos promete es gratuito, siempre debemos permanecer atentos a la sorpresa esencial, que es cuando finalmente se descubre de qué modo acaba lucrándose la susodicha empresa de la cual no he querido poner el nombre. Y eso no tardaremos en descubrirlo si seguimos indagando. Lo que más me atrae de este tipo de ofertas aparentemente altruistas con las que tanto nos deleita Internet, es el modo de llevarnos a su terreno, mediante un lenguaje cercano y muy simple, tan sincrético que asusta por su sencillez, con faltas de picado o de ortografía que jamás he sabido detectar si están puestas a propósito o si realmente son errores reales. A la frase destacada y centrada «Entrega los mejores proyectos creando portadas», le siguen nuevas promesas del tipo «Impacta a tus maestros con portadas increíbles hechas con (la marca en cuestión) en tus trabajos», e insiste «crea portadas inigualables totalmente gratis». Es importante el derroche de magnificencia durante los primeros pasos de la «trampa» en la que finalmente caeremos.
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					Figura 2. Cent anys fa. Música de Banda a Bellreguard MCMXC.

				

			

			Una portada debe ser atractiva. Pero su atractivo no debe eliminar la coherencia informativa que ha de ser lo que domine en el conjunto del diseño. En el caso de la portada para el libro Cent anys fa. Música de Banda a Bellreguard MCMXC [figura 2], se trataba de evitar los protocolos habituales en estos casos. Lo más habitual es incorporar una imagen alusiva, como podría ser una fotografía de un grupo de músicos, o un instrumento musical de viento. Pero aquí se optó por darle predominancia al texto, ya que guarda en su interior muchos misterios que conviene revelar. En primer lugar, la creación del eslogan: Cent anys fa. El sentido que tiene esta expresión en catalán lo pierde si lo traducimos. El centenario de una sociedad musical es una celebración de su longevidad, del trabajo realizado. Si hubiésemos titulado el evento «Centenario de la Banda de Música de Bellreguard» todo hubiese seguido un camino distinto. Pero es precisamente la opción Cent anys fa, reforzada con la fecha en números romanos «MCMXC», lo que le da un valor añadido al recurso lingüístico, tipográfico y verbal. Se elimina el concepto de «banda de música», para convertirlo en «música de banda», lo cual refuerza la idea de «sociedad musical». Por otra parte, si traducimos cent anys fa, que viene a ser «hace cien años», con el orden cambiado, estamos remarcando el efecto del verbo fa (hace), que es en realidad una nota de la escala musical. El dominio de la tipografía queda más evidente al haber utilizado el blanco para el texto, destacando sobre una textura pintada que funciona como fondo unificado de color.

			Así las cosas, lo que hacemos al diseñar portadas es pensar en el poder de atracción que generamos al combinar textos e imágenes, teniendo en cuenta que nuestra portada ofrece la entrada a un conjunto de informaciones variadas. Insisto en que dichas informaciones o contenidos deben estar presentes de algún modo en esta puerta de entrada que asumimos como elemento visual realmente importante. Si somos capaces de generar interés o desinterés a partir de la portada, lo que viene después habrá estado marcado por lo que dijimos al inicio, en la puerta, en el linde. Asumir el diseño de una portada supone implicarse en el conocimiento de los contenidos que vienen después, tanto si se trata de portadas de libros, revistas, discos o webs. No todo el mundo tiene aptitudes para diseñar portadas, o para hacer diseño en general. Hace falta conocer lo que contiene aquello a lo que le damos «cara», lo que ofrecemos al conjunto de usuarios. No se trata únicamente de llamar la atención, sino de mantener un posicionamiento honesto, es decir, mostrar lo que viene después sin engañar al público usuario. El impacto de una portada debe estar en concordancia con lo que cuenta, de modo que la relación con aquello que sucede en el interior sea realmente equilibrada y fiable. La impresión que nos genera una portada ha de enmarcarse en aquello que representa, es decir, aquello a lo que antecede. Crear también supone aprender, y cuando creamos una portada debemos indagar en todo aquello que favorece su lectura. Por tanto, al diseñar una portada debemos interesarnos por aquello que viene después, disponer de una información fiable de lo que estamos presentando (Foucault, 2008). Aquí es donde cabe reivindicar la formación en diseño, ya que elaborar una buena portada supone conocer las técnicas y procedimientos visuales y conceptuales que requiere un buen trabajo, algo que se consigue mediante la composición, el encaje de ideas y los equilibrios necesarios (Rolling, 2016).

			La ironía es uno de los recursos más importantes que podemos utilizar al diseñar una portada. La ironía es, también, una de las claves del lenguaje artístico. Soy un gran defensor de la ironía como elemento retórico, ya que es a través del juego de simbologías y significados que podemos, en muchas ocasiones, hablar de temas polémicos o prohibidos. Expresar nuestras ideas mediante la ironía supone asimismo toda una declaración de intenciones. En la portada de la revista Pensat i Fet [figura 3] del año 2001, destaca una muñeca Barbie vestida con indumentaria valenciana, lo que se conoce como vestido de fallera. La muñeca también lleva un peinado de fallera. El fondo de la fotografía es un escenario que combina a la perfección con el estilo de indumentaria valenciana que luce la modelo, ya que se trata de un palacio barroco, el palacio del Marqués de Dos Aguas, cuya imaginería del siglo xviii es también la propia de la indumentaria tradicional de los trajes de fallera. La ironía se establece en varias capas de significados o referencias (Said-Valbuena, 2019). La muñeca posa como si se tratase de un personaje real, como si fuese una fallera que pasea por las calles de Valencia. Pero es en el registro tipográfico donde se juega la baza más importante, ya que el texto manuscrito que vemos en la parte derecha inferior dice: «A los lectores y amigos del Pensat i Fet con todo mi corazón en llamas, Barbie». Por tanto, es la muñeca, ejerciendo de fallera, quien escribe la dedicatoria, con una caligrafía que rememora la de las letras redondillas típicas de los colegios de monjas. La expresión el meu cor en flama (mi corazón en llamas) encaja con la retórica fallera, siempre incidiendo en lo emotivo, destacando el valor crematorio del fuego sanador. La iluminación lateral de la figura permite destacar su silueta sobre el fondo de la imagen.

			No se aprende a diseñar con un tutorial de YouTube. Aprender es todo un arte, y diseñar también. Las herramientas necesarias se adquieren con el estudio, el trabajo, la paciencia y la habilidad necesaria. Uno de los defectos que acarrea el engranaje digital entre buena parte de la gente es la creencia de que «todo está en Internet». Es un error de partida, ya que ni todo está en Internet, ni tampoco todo lo que hay en la red es válido o fiable. Las carencias del universo digital parten precisamente de la creencia de que todo lo vamos a encontrar en los repositorios online. Nuestra capacidad creativa no es un dominio de Internet, ya que aprendemos a crear mediante nuestro propio esfuerzo (Munari, 2020). La anomalía consiste en depender completamente de la información que ofrecen las pantallas. Más allá de los datos y los dígitos existe nuestra imaginación, nuestra capacidad para transformar la realidad (McLuhan, 1994). Y es ahí donde entra efectivamente el trabajo de quien diseña. Comprender o transformar unos contenidos supone un esfuerzo que supera con creces aquello que encontramos en el universo digital. La ironía, el exceso, las deformaciones, las transgresiones, son espacios de libertad creativa que deben transportarnos hacia un modelo de diseño mucho más abierto, generoso y profundo.
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					Figura 3. Portada de la revista Pensat i Fet del año 2001.

				

			

			En la portada del libro La imagen como experiencia [figura 4] vuelve a destacar el juego irónico que inunda tanto la imagen como el texto que le acompaña. Domina el fondo blanco, como es habitual en el diseño de esta colección de la filial «Aula Magna» de la editorial McGraw-Hill. El nombre del autor en pequeño, en la parte de arriba, y después el título, en color rojo, muy destacado. Al ser un título de texto corto, compuesto tipográficamente con altas y bajas sin serifa, vibra más en el conjunto blanco. Se lee muy bien, y destaca. Es la fotografía de un desnudo masculino lo que impacta mayormente, por tratarse de un selfie, un autorretrato que, sorprendentemente, fue realizado en 1982. Desde que los selfies han inundado las redes, da la sensación que es algo que apareció con la tecnología de los dispositivos móviles. Pero eso es un error de cálculo, puesto que el autorretrato es uno de los géneros artísticos más tradicionales, con mayor presencia histórica (Brusatin, 1992). Eso sí, hasta hace relativamente poco, los retratos solamente podían tener como motivo a personajes poderosos (reyes, nobles, militares, empresarios), o bien los propios artistas que se retrataban ellos mismos. Actualmente, todos tenemos la posibilidad de realizar un autorretrato y difundirlo al instante en redes, por lo que la cuestión ha tomado otro cariz. El selfie de la imagen de esta portada se hizo con una cámara réflex, un dispositivo analógico con el que se produjo una diapositiva. Esta diapositiva analógica (en realidad un negativo positivado en el momento de su ejecución), la pasé hace poco a formato digital, y es la imagen conseguida la que da entidad al conjunto de la portada del libro, un volumen en el que se defiende la imagen como experiencia vivida y compartida (Huerta, 2021a). Al tratarse de un desnudo masculino, se afianza una cierta revisión de lo que tradicionalmente ha dominado en el arte occidental: el desnudo femenino.

			Quedarse en la superficie es un error, puesto que no avanzamos, ni tampoco mejoramos. Además, podemos caer en el efecto de los fake news o de las realidades impuestas (León-Mendoza, 2019). Diseñar es apostar por el trabajo creativo, por romper las normas si es preciso, por conocer la tradición, pero ante todo por conocernos a nosotros mismos como personas creativas (Kent y Steward, 2019). Así pues, en este libro animo a generar diseños, a conocer mejor el discurso gráfico, a potenciar el atrevimiento, teniendo en cuenta el valor de la tradición, asumiendo la importancia de una formación sólida, y animando a romper esquemas caducos si es necesario (Huerta y Monleón, 2021).

			La combinación del texto y la imagen debe partir de una serie de equilibrios en los que tanto el aspecto como los contenidos encuentren una relación adecuada. En el caso de la portada de la revista EARI, que vemos en la figura 5, podemos destacar algunos de estos equilibrios. El esquema de la portada es bien sencillo: una parte superior en blanco, donde está el texto muy destacado en negro y grises, frente a una parte inferior en la que encontramos una fotografía, una imagen en la que destaca la forma de una mano que procede de una escultura, una mano en la que vemos que algunos dedos han desaparecido. Al observar el conjunto, nuestra mirada se fija inicialmente en los no-dedos de la escultura, para pasar inmediatamente a la cabecera de la portada, el título de la revista. El hecho de tratarse de una mano mutilada ejerce un cierto impacto en el espectador. Por su parte, la adecuación del texto en minúsculas que leemos en el extremo superior izquierdo del formato de página ayuda a memorizar las cuatro palabras del nombre de la publicación: Educación Artística: Revista de Investigación. En las tres líneas que componen el texto se ha recurrido a tres tamaños diferentes de fuente, para ordenar así los espacios. Otro texto que aparece menos destacado está junto a la fotografía, de modo que aparecen los datos importantes que acompañan la cabecera (número de la revista, año de publicación, ISSN), pero sin quitarle importancia visual al resto de elementos. Curiosamente, en la imagen fotográfica también aparecen unos textos, que forman parte del entorno fotografiado, un museo de Berlín, pero que en realidad contienen una información paralela, ya que la revista EARI suele incorporar artículos vinculados a la educación en museos (Navarro Espinach, 2011).

			Los dos elementos fundamentales para iniciar el diseño gráfico, y por ende para el diseño de portadas, son los textos y las imágenes. Podríamos reducir esta duplicidad a un solo elemento: las imágenes. Yo mismo he defendido siempre que el alfabeto es un conjunto de imágenes, instrumentos visuales que leemos como textos. Las letras son representaciones gráficas, y tienen un comportamiento cultural que va mucho más allá de lo que supone una adscripción verbal fonética (Huerta, 2010). Las letras son imágenes. Por tanto, lo que componemos en una portada es un diseño a partir de las imágenes que seleccionamos, entre las cuales se hallan las propias letras (Groupe µ, 1993). Dibujamos con textos y con otras imágenes, diseñamos con la imaginación.

			En la portada en rojos y verdes que vemos en la figura 6 encontramos un buen ejemplo de lo que supone reducir la imagen únicamente a la utilización de recursos tipográficos. Se trata de un diseño en el que domina el color rojo, que cubre todo el fondo, con un tono chillón y saturado que llama la atención. Sobre este bermellón intenso se han utilizado letras y signos que, en varios tamaños, cubren los espacios compositivos, donde domina claramente un signo de interrogación central, en la parte superior. Aquí se ha intentado dar relevancia a la idea de pregunta, de duda, de misterio. ¿Quién expone en la galería El Ensanche? ¿Quiénes son los artistas? ¿Dónde está la galería El Ensanche? Estas y otras preguntas dan pie a un juego de equívocos, un espacio lúdico en el que la salida está, sin duda, en lo que sí cuenta el texto. Sabemos que la galería El Ensanche está, precisamente, en el ensanche valenciano. La ciudad de Valencia tiene una zona conocida como l’eixample (en castellano sería «el ensanche»), donde la trama urbana coincide con la idea del plan Cerdà de la ciudad condal, ya que a finales del siglo xix y a principios del siglo xx los arquitectos valencianos se formaban en Barcelona, donde Ildefonso Cerdà había iniciado una remodelación urbana basada en el octógono como manzana de edificios y matriz de su propuesta. La Galería de Arte «El Ensanche» de Valencia programó del 11 al 29 del mes de septiembre de 1990 una exposición de tres artistas: Lupe Godoy, Ricard Huerta y Toni Tomás. El diseño de esta portada coincide con el de los carteles, las tarjetas de invitación y los flyers que se difundieron. La publicidad, en este caso, evita que sean reproducciones de las obras expuestas, por lo que se recurre a la tipografía como elemento neutral. El tres es la baza principal del asunto, ya que se trata de tres artistas, y al ser el 3 una imagen casi especular de la letra «E» mayúscula, se ha querido incidir en esta curiosidad, dado que la «E» es una de las letras que más aparecen en el texto: en cuatro ocasiones en tres palabras cortas. El signo de interrogación es en realidad un reencuentro extraño con el 3, debido a que visualmente juega con la misma forma. Si cubrimos la parte inferior del signo de interrogación, entonces nos parecería un número 3.

			El diseño es una actividad creativa de primer nivel, con implicación personal y social, por lo cual debemos ser respetuosos con los profesionales del medio, atendiendo a la importante tradición que han generado quienes nos han precedido, utilizando los recursos que nos aportan los ejemplos históricos destacados, y valorando adecuadamente el trabajo de las personas que han sabido innovar y favorecer los avances que se han producido en el mundo del diseño gráfico (Álvarez y Cabrera, 2020). Del mismo modo que una cámara no hace la foto, un programa de diseño no elabora una buena portada. Es la persona creativa quien elige, quien crea, quien imagina, quien decide. Diseñar es un acto de generosidad. Más allá de las cuestiones profesionales, quienes creamos nos comprometemos con aquello que hacemos. Y esta es la clave del proceso: el grado de implicación que asumimos con nuestro trabajo creativo (Huerta, 2011b). Diseñar supone asumir riesgos, superar dificultades, pero sobre todo supone jugar con elementos que deberán encontrar su lugar en cada parte de la composición, tanto si nos dan información visual, como si se trata de un testimonio puramente gráfico.

			
				
					[image: ]

					Figura 7. Portada del libro Cal·ligrafies de la malaltia. Lletra de metge (Caligrafías de la enfermedad. Letra de médico).

				

			

			Siempre me ha resultado muy atractivo el hecho de que la letra manuscrita de los médicos no se pudiese leer. Una lectura imposible, debido al valor casi críptico que adquieren sus signos. A partir de esta pregunta inicial, durante dos años estuvimos preparando la exposición Cal·ligrafies de la malaltia. Lletra de metge, [figura 7] que traducido al castellano sería Caligrafías de la enfermedad. Letra de médico. Me encargué de la curadoría de dicha exposición para el Instituto de Historia de la Medicina y de la Ciencia López Piñero, de la Universitat de València. La muestra estuvo expuesta en las instalaciones del Palau de Cerveró desde el 11 de septiembre hasta el 16 de noviembre de 2012. Con esta investigación se intentaba redescubrir la riqueza de la escritura en un momento histórico en el cual parece que vamos perdiendo la tradición manuscrita, ya que esta práctica ha sido desplazada por el uso de teclados de ordenador y otras tecnologías de la información. La muestra tuvo mucha repercusión mediática, debido a la originalidad de la propuesta, que aunaba historia, medicina, artes visuales y escritura. Era la primera vez que se analizaba desde la cultura visual este fenómeno popular, utilizando para ello documentos históricos. Tengamos en cuenta que tras más de quinientos años contando con estudios de medicina, la documentación que custodia la Universitat de València propicia un encuentro con materiales originales realmente impresionantes: actas de reuniones, cartas entre médicos, tesis doctorales manuscritas, recetas de fórmulas magistrales, los dibujos comentados del premio Nobel Santiago Ramón y Cajal, y toda una enorme variedad de escritos en los que contrasta la enorme habilidad caligráfica que demuestran estos profesionales de la medicina, frente a la tradición de que su escritura resulta ilegible. La muestra tuvo su itinerancia, que la llevó a la Sala de Caixa Ontinyent (anteriormente Hospital) promovida por la Fundació Campus Ontinyent. Gracias a esta investigación pudimos exponer materiales escritos valiosos como el expediente académico de Pío Baroja, el recetario de Pedro Pinazo de 1796, incluso una de las primeras radiografías que se realizaron en Valencia. La propuesta didáctica de la exposición consistía en ambientar un espacio como si se tratase de una clínica, de modo que quienes participaban en el taller podían fotografiarse con su propio atuendo médico, escribir recetas para salvar el planeta, o incluso generar cuerpos tridimensionales mediante materiales innovadores. La portada del libro Caligrafías de la enfermedad. Letra de médico parte de una colaboración con la diseñadora Elena Ortolá, miembro del estudio Ortogràfic, quien diseñó asimismo los distintos espacios y paneles de la exposición.

			El diseño de portadas está emparentado con la tradición de la propia inercia del trabajo de diseño, es decir, las empresas que contratan a quien diseña pueden imponer o sugerir argumentos, una implicación directa que forma parte del diálogo habitual entre las partes que configuran el proceso de diseño (encargo, coyuntura y producción creativa). La opinión y las decisiones de quienes solicitan el trabajo constituyen un eslabón realmente interesante del desarrollo creativo y procedimental de un diseño, algo que forma parte del procesamiento y las transformaciones que acaba teniendo el trayecto hacia la consecución de unos resultados. Enfrentarse a un reto de estas características, en el que participan tantos agentes internos y externos, nos convierte en verdaderos experimentadores, de modo que cada reto ha de ser asumido como un nuevo desafío, repleto de provocación y entusiasmo (Zafra, 2017).

			El factor económico forma parte de cada relato gráfico, ya que son las entidades (empresas, asociaciones, universidades, centros) quienes suelen estar detrás de cada encargo. Las personas responsables de dichas entidades aportan su visión de lo que están solicitando, pero dejan en manos de quien diseña las decisiones más creativas. De este modo, es el diálogo entre entidad que encarga y persona que diseña el que prevalece sobre cada producto realizado. En el caso de la portada del libro Cultura visual a Ontinyent [figura 8], la entidad patrocinadora (Caixa Ontinyent) imprimió su sello distintivo ubicando el logo de la marca en la parte inferior de la portada. Al pensar la imagen de la portada, se optó por una fotografía en la que dominasen los colores cálidos, lo cual contrasta con el azul de la franja inferior, dando un cierto empaque al conjunto. Evidentemente, un elemento como la señal de tráfico que aparece a la izquierda de la foto, fue determinante para elegir la imagen más adecuada, que en este caso es una calle del casco antiguo de la ciudad, denominado «la Vila», uno de los 35 artefactos visuales analizados en el trabajo.

			Ver una portada ha de comportar al mismo tiempo un grado importante de conocimiento de lo que vamos a encontrar tras esa primera impresión visual (Arnheim, 1980). Tanto si se trata de un libro, una revista, una web, un videojuego, un folleto o un disco (vinilo, CD, DVD, demo), la portada ha de encadenar correctamente los significados, ofreciendo a los usuarios una información válida, eficaz y contundente (Barbosa, 2015). Una portada engañosa será tan perjudicial como una portada poco atractiva gráficamente. Los equilibrios hay que buscarlos en el encaje de piezas, de modo que imágenes y textos combinen adecuadamente sus papeles en el conjunto de la composición.
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					Figura 8. Portada del libro Cultura visual a Ontinyent.

				

			

			En la portada del libro L’Alfabet de Jesucrist [figura 9] encontramos de nuevo un juego de ambivalencias, un escenario de ambigüedades que, al igual que como ocurría en la portada de la figura 1, nos lleva a preguntarnos por el contenido del interior. Se trata de un libro de autor, un libro de artista, teniendo en cuenta que rompe con los moldes de lo que podríamos denominar un «catálogo de arte». Este es un recopilatorio de narraciones cortas, de pequeños cuentos literarios, en los que toma forma cada personaje de los 21 que aparecen representados en la carpeta de grabados originales titulada igualmente L’Alfabet de Jesucrist. Este libro, escrito a cuatro manos por Toni Cucarella y Ricard Huerta, nos ofrece un relato bíblico, o aparentemente bíblico, ambientado en la descripción de los hechos y los personajes que encontramos en los evangelios escritos por los cuatro apóstoles. Los textos literarios resultan aquí ocurrentes, joviales y entretenidos, apuntando siempre hacia la ironía, propia y característica de sus autores. Llama la atención, al igual que ocurría en la portada del libro L’Alfabet del Tirant [figura 1], que las ilustraciones no se corresponden con las obras que posteriormente se exhibían en la exposición, sino que se trata de dibujos realizados en exclusiva para el propio libro, que podría funcionar como supuesto catálogo, pero que finalmente no cumple dicha función. Estamos de nuevo ante un formato explosivo, disidente, fronterizo, ya que puede funcionar como catálogo de exposición, pero tampoco deja de serlo. Por eso preferimos llamarlo «libro», puesto que lo es, y sus contenidos se corresponden con los de una publicación literaria y artística, más allá del corsé de lo que entendemos por «catálogo de exposición». El libro l’Alfabet de Jesucrist nos ofrece 21 relatos originales acompañados de 21 ilustraciones originales, que fueron escritos y diseñadas para ser publicados precisamente en este formato. De nuevo, el diseño de la portada sirvió para las tarjetas de invitación, el cartel y los flyers del evento.
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					Figura 9. Portada del libro L’Alfabet de Jesucrist.

				

			

			Está claro que una portada debe atender a la necesidad que la genera, de modo que pensaremos de modo muy diferente si nos enfrentamos al diseño de una portada para un libro, un catálogo, una revista, una presentación de producto, un trabajo de clase, un disco o un videojuego. Pero al mismo tiempo, nuestro papel como diseñadores debe atender al proceso que se verifica en el diseño de cualquier producto gráfico al que nos enfrentemos. Somos creadores, y dejamos nuestra impronta en cada trabajo que realizamos. En ocasiones es una sola persona la responsable del diseño, pero en la mayoría de casos se trata de un equipo, un conjunto de profesionales que debe asumir su compromiso, ya que comparten responsabilidad. Para que una portada funcione debe generarse un buen equilibrio entre todas las aportaciones de las personas que trabajan en ella. A veces formas parte de este equipo sin haberlo previsto. Es lo que ocurrió con la portada de la figura 10.

			Presenté un artículo para publicar en International Journal of Art and Design Education. Se trata de una revista muy bien posicionada a nivel de indexaciones, y resulta complicado publicar un artículo en este tipo de cabeceras. Durante todo el proceso de revisión, lo que más preocupaba a los responsables editoriales era el inglés, el idioma utilizado, cuyo registro siempre es tan difícil de encajar, incluso teniendo como asesores de estilo a nativos que te aconsejan. La sorpresa vino cuando fue aceptado el artículo, titulado «I Like Cities: Do You Like Letters? Introducing Urban Typography in Art Education», pero no tanto porque se aceptaba su publicación (motivo per se de alegría), sino porque desde la dirección se me pedía que facilitase una de las ilustraciones del artículo para que fuese la fotografía de portada del número. Confirmé la solicitud, y cedí los derechos de la imagen, que de este modo pasó a convertirse en la portada de dicho ejemplar. De nuevo, las imágenes están repletas de letras (que era el tema del artículo, precisamente), y es así como una fotografía tomada en la calle la Rampa de la Habana, pasó a convertirse en portada de una importante revista de educación artística.

			[image: ]

			Figura 10. Portada de International Journal of Art and Design Education, vol. 29, nº 1.
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