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PRÓLOGO
Me complace prologar uno de los pocos libros íntegramente constituido por aforismos sobre las Artes Plásticas. La temática de este primer volumen es harto atractiva: las definiciones, diferencias y apuntes varios sobre la condición de genio, líder y artista plástico. 

Antes de entrar plenamente en ello, me gustaría hacer mención de la significativa labor recopilatoria que ha realizado el autor, presidente, y comisario artístico de ACEA’S Joan Palmarola Nogué. Un trabajo resultado de años de experiencia profesional viendo y organizando exposiciones, visitando museos y efectuando variadas lecturas, y entrevistas a profesionales del mundo de la cultura. 

El Arte, como bien sugiere en algunos de sus aforismos Palmarola, es ‘algo’ difícil de definir y, en consecuencia, términos como ‘genio’ y ‘artista’ se nos muestran escurridizos, inaprehensibles a la definición única y exacta. Los estetas, o filósofos del arte, tenemos como misión utópica definir estos conceptos y llegar a ejecutar la cuadratura del círculo, o al menos a intentarlo. Esto hasta la fecha ha sido  un imposible, lo cual no impide que se efectúen auténticas aproximaciones conceptuales y acotaciones alejadas del opinar subjetivo, que si bien es respetable, no deja de ser un mero opinar. Este volumen, ya sea a través de las reflexiones de su autor, bien de las de insignes pensadores, arroja luz al mundo del arte de una forma pedagógica e inusual, es decir, mediante el recurso del aforismo. Detrás de cada relato, de cada artículo de prensa o de cada libro, por objetivos que intenten ser, siempre subyace una ideología. Sin embargo, el presente libro tiene la suficiente riqueza cuantitativa y cualitativa como para mostrarnos diferentes perspectivas sobre la temática artística, lo cual lo hace encomiable. En la parte final del libro, por ejemplo, se hace una reflexión crítica –a través de diversos aforismos- sobre algunas obras artísticas contemporáneas realmente absurdas que de no ser por el sustento ‘artificial’ de algunas instituciones, ni siquiera existirían.

Está claro que ponerse de acuerdo con las definiciones de artista y líder es mucho más fácil que con la de genio, entre otras cosas porque esta última incluye, de forma superlativa, las otras dos. Así que irá bien planear, a modo de pájaro, sobre lo que se ha considerado, y se considera, ser un genio.

Existen varias acepciones de genio que varían según las épocas. La palabra genio está relacionada con los términos griegos génos, gigno y gignomai, que remiten al acto de engendrar. Y así, el genio engendra y da a luz, metafóricamente hablando, obras de arte.
En la antigua Grecia el genio no era considerado como tal por sus cualidades personales, sino por la inspiración que recibía de Apolo y de las musas; por ende, no podemos hablar propiamente de genio en la antigüedad. De todos modos, el gran artista grecoromano (Roma hereda esta misma idea) era considerado un favorito de los dioses, un elegido, y su existencia poco frecuente, así lo hacen constar desde los tiempos Hesíodo (VII a.C.) y Homero (IX a.C.). El creador en estado de inspiración sufre una serie de emociones: entusiasmo, furor, frenesí, éxtasis, en otras palabras: una especie de trance espiritual en el que el alma del artista se halla fuera de sí para instalarse en la misma divinidad. 

La idea de genio nace propiamente en el Renacimiento Italiano (ss. XV y XVI) junto a la concepción moderna de individuo. El artista representa el ideal del humanismo, un modelo conceptual que integra tanto las artes como las ciencias, caracterizado por la capacidad creativa, la depuración técnica figurativa y el paradigma del sujeto libre hecho a sí mismo y dispuesto a romper con los parámetros establecidos por la tradición. Leonardo da Vinci –culminación del artista completo y arquetipo del artista por antonomasia- no imita la naturaleza siguiendo la trayectoria de sus maestros, sino que incorpora la perspectiva (ciencia) a sus obras para otorgarles más realismo e inventa la técnica del sfumatto (arte) para dotarlas de una naturalidad sin precedentes, estableciendo un antes y un después en la historia universal de la pintura y del arte. 

El genio en el Romanticismo aparece como un ser especial, dotado de características únicas, un ser que goza de un poder sobrenatural que le permite crear imprevistamente obras maestras. El romántico retoma la doctrina del microcosmos, considerando al ser humano como un  reflejo del conjunto del universo, del cual es imagen y resumen.

En la primera mitad del siglo XVIII se denomina ‘genio’ a personas destacadas que despuntan en los ámbitos filosófico, científico, político o militar. Desde la segunda mitad del siglo XVIII en adelante la cualidad de genio se circunscribe al mundo de las artes. En este período la creatividad se impone  a la copia, el uso de drogas alucinógenas es habitual sobre todo por los poetas para autoprovocarse estados alterados de conciencia que les posibilite la inspiración artística. La idea de inconsciente toma protagonismo, por primera vez en la Historia, de forma rotunda. La dimensión irracional se antepone a la racional y así vemos, verbigracia, que en las cartas dirigidas a la amada, el poeta no corrige sus errores ortográficos ni disimula las manchas de tinta vertidas en el papel, sin querer, ya que piensa que si ha sucedido de ese modo, es por alguna razón (inconsciente) y así, pues, debe quedarse. La melancolía y los amores no correspondidos (platónicos) son características constantes del genio romántico, es más, el deseo amoroso frustrado es el motor creativo de su arte. Siempre tenían, ‘casualmente’,  amores imposibles: por la distancia que les separaba, porque la amada estaba casada, porque ella no le correspondía de igual modo, etc. Y cuando los amantes consumían su amor, el poeta o bien se quedaba sin inspiración y dejaba de crear, o bien se desenamoraba e iba a la búsqueda de otro amor (imposible). En el Werther de Goethe, el joven Werther se enamora de Carlota, pero ésta ya está prometida y aquí surge el problema y a su vez la literatura. El romántico se enamora de lo más difícil, de lo  imposible, buscando la infinitud. En esta obra los sentimientos bordean la vida y la muerte y la expresión es más importante que la forma en la vivencia de los sentimientos. Éstos dan alas a la imaginación y colorean la existencia, aunque ésta se dé como una contradicción constante: la fuente de felicidad del genio es la misma que le lleva a la miseria.

El siglo XX como final de centuria y de milenio representa una decadencia, tanto del artista como de la sociedad occidental en muchos sentidos: la figura del ‘genio incomprendido’ como ‘mártir’ que trabaja para la posteridad es algo propio de nuestra época, nunca antes se había idealizado la incomprensión, el sufrimiento o la pobreza del artista. También la locura y la enfermedad se convierten en rasgos  identificativos de lo que es considerado ser un genio. La figura del artista trasgresor es básica en el concepto actual: representa la libertad y la rebeldía que dan lugar a la creatividad y a la singularidad por oposición al producto masificado, la fabricación en serie y los modelos artísticos del pasado. Durante todo el siglo XX, el concepto de genio se amplía e incluye a: deportistas, científicos, aviadores, alumnos aplicados, actores, periodistas y cualquiera que innove o desarrolle su actividad con un nivel de excelencia fuera de serie. Aunque, aludiendo al concepto de decadencia anteriormente citado, el calificativo de genio se concede más a aquellos relacionados con el éxito que tiene repercusión en su ámbito -o incluso en las masas- que al reconocimiento objetivo de una gran labor. En las artes plásticas, se confunde la idiosincrasia personal y la singularidad artística con las personalidades desequilibradas, mentes enfermizas, obras sin contenido, absurdas o estéticamente denigrantes.

Como hemos visto muy resumidamente, el espacio no perdona, el término ‘genio’ ha nacido y evolucionado durante los siglos. De todos modos, hay algo claro y común a todas las acepciones: el genio es un ser excepcional y por ello crea obras excepcionales. Es difícil precisar las diferencias entre genio, talento, superdotado, prodigio, etc., pero están tipificadas y no es aquí el lugar más adecuado para entrar en disquisiciones psicológicas. 

Un caso paradigmático de persona superdotada, pero no genial, es el de la Dra. Marylin Vos-Savant, la persona con el mayor coeficiente intelectual del mundo (según el Guines de los Records), concretamente 228 y, sin embargo, no es un genio. Más aún, es una escritora no muy conocida ni encomiada por la crítica que se dedica a responder el correo de los lectores de una revista, actividad que realizan con la misma eficacia cientos de personas con un coeficiente estándar (110). Esto nos muestra que la inteligencia global no es el factor que determina con exclusividad la genialidad de un artista. Los factores ambientales en la infancia (padres motivadores y comprensivos), las relaciones con personas creativas, intelectuales y originales en la adolescencia y la juventud, el tomar contacto con otras culturas y formas de hacer, la voluntad del artista, la capacidad creativa e intuitiva, y un largo etc. ayudan a conformar la personalidad del genio. Con todo, el proceso creativo siempre se envuelve en un halo de misterio y gira alrededor de un nescio quid que hace al artífice especial y único y a sus obras originales y excelentes, y por todo ello: universales.

Les invito, sin mayor dilación, a que lean y disfruten -tanto como lo he hecho yo- de este libro de Joan Palmarola que a través del aforismo sugiere más que define, pero igualmente -o incluso más- enseña, de forma personal su cosmovisión de las Artes Plásticas.

Agustí Guisasola

Crítico de Arte y Artista Plástico

Febrero de 2004

INTRODUCCIÓN

Fruto de anotar ideas, tomar apuntes de frases y puntos de vista que me resultaron de interés, desde la década de los ochenta, llegué a acumular varias miles de anotaciones.  Gran parte de ello fue debido a mis impresiones al visitar galerías de arte y museos, de estar ante un tema para trasladarlo al lienzo, de las tertulias sobre temas en general y del arte en particular, de mis experiencias en el sector  y mundo asociativo  y de situaciones diversas que la vida te presenta. Algunas de ellas, fueron debidas tanto a intereses sociales, económicos y culturales, como a la pura casualidad: aquello que al no saber ubicarlo y medirlo lo llamamos azar.

De todo el material acumulado separé las sentencias, las cuales se concretaron en un borrador de quinientas páginas, que ahora divido en tres partes. Ésta que presento es la primera y trata del creador, a la vez intelectual y oficiante,  en las versiones de Genio, Líder y Artista Plástico.  Una segunda y tercera parte tratarán sobre el mercado del arte, la belleza y la técnica artística.

Tratándose en general de ideas propias, sigo, sin embargo, con la aprehensión de algunas citas que considero de interés y en gran parte  complemento de ideas ya desarrolladas en mis apuntes personales.

Esta obra contiene un ‘Capítulo Único’, con el anexo publicado en el apartado de Opinión de la revista  Kult Magazine Cultural. Un discreto y generoso punto de vista sobre el arte en la actualidad, al que me siento obligado a exponer, dada mi condición de presidente de la Federación Internacional de Artistas Plásticos ACEA*, entidad en la que participan artistas con sus diferentes tendencias, y por ello no debo hacer un canto a una línea estética determinada.

Del interés inicial de agrupar las sentencias por conceptos, tal como es habitual en este tipo de publicaciones, preferí a que todos formasen un solo cuerpo en este primer volumen. No será así en los dos siguientes, dada la necesidade de agruparlos por temas. Así se facilita el acceso a las cuestiones de interés puntual del lector y sobre todo del creador-lector, al que en gran parte va orientado este trabajo.

No obstante, a todo ello, los aforismos, opiniones y sentencias se van desarrollando de forma sucesiva con un cierto orden de cuestiones. El lector podrá pasar de unos a otros de forma sucesiva, sin cortes bruscos, para que, a mi parecer, se encuentre más inmerso en la lectura y ésta sea más asequible. Ésta no fue la pretensión del criterio inicial, si no que se  obtuvo como subproducto al seguir dicha opción. Además los aforismos se pueden leer sin seguir un orden dado, ya que toda idea puede tomarse independientemente del contexto como un flash o guiño a la inteligencia.

Las primeras páginas tratan del genio, siguen los aforismos sobre el líder y finalmente sobre el artista plástico. El último aforismo es una referencia a la naturaleza que nos envuelve y que gracias a ella existimos. Naturaleza a la cual volvemos.

Dejo el e-mail de contacto (jpalmarola@teleline.es) que pueden utilizar los lectores que consideren que deban efectuar alguna aportación, la cual tendré en cuenta en sucesivas ediciones y para los dos volúmenes siguientes llegando a un total de cinco mil aforismos.  La idea del mundo asociativo, que es el de participación,  me obliga como norma de conducta a solicitar a dicho lector la suya, agradeciendo de antemano sus puntos de vista aunque difieran o que simplemente faciliten la mejora de los textos.

Joan Palmarola i Nogué

· En el año 2002 (julio) la Federación ACEA cuenta con 2400 socios artistas plásticos y algunos galeristas, historiadores y críticos del arte.

· Los socios corresponden a 54 países. Hay 130 entidades artísticas que organizan concursos de pintura y 22 asociaciones hermanadas de 9 países.

· Partiendo de la Federación se han creado las asociaciones ONG d’Artistes Plàstics sense fronteres, y Plástica Latina Internacional, delegación España

· He procurado recoger los máximos datos sobre las citas que no son mías, para que los interesados en encontrarlas se trasladen a aquellas publicaciones

· Definición de afo...    Diccionario de la Lengua Española. 21 edición.  P.53  “Aforismo: Sentencia breve y doctrinal que se propone como regla en alguna ciencia o arte”

· “Aforística: Ciencia que trata de los aforismos.  Colección de aforismos”

Diccionari de sinònims.  Manel Franquesa.  Enciclopèdia Catalana.  “Màxima: sentència, mot, proverbi, refrany, parèmia, dita, principi, lema, aforisme, apotegma”,  p. 835   

                                        .·.

AFORISMOS Y SENTENCIAS SOBRE EL ARTE.  I Genio, Líder, Artista Plástico

                      Dejar 5 líneas en blanco (o 7)

El título del libro, repetirlo en cada página     

CAPÍTULO ÚNICO

                           “L’art és una expansió de l’ànima humana, l’expressió de la  qual l’home necessita i busca”. Àngel Ferrant (1891-1961). Els escrits d’Àngel Ferrant, per Pilar Parcerises. Diari AVUI, XVIII (es del 26.2.98 ????)

“Siempre hay un hilo conductor, algo que está en el interior del cuadro que no tiene que ver con el aspecto formal” (José María Sicilia, pintor. El País, 2-10-1995, p.39)

                                       .·.

1- El genio es una luz silvestre que brilla en un campo de estrellas o barbecho.

Si todos fueran genios, ¿cómo sobresaldría el genio?

2- El genio se funde en una aureola de magia, ...necesitado de inciensos.

3- “Entendemos más por intuición que por discurso: la intuición clara y viva es el carácter del genio” (Jaume Balmes: L’home fàbrica, de F. J. Fortuny. Ed. Ajuntament de Vic, p.11).

4- La ansiedad por avanzar en su disciplina, motiva al genio.

5- El genio piensa en términos universales.

El no-genio piensa en términos personales y con indiferencia por lo universal.

6- El genio requiere de mucha forja personal.

El genio motiva y eleva a su entorno (región, país, etcétera). Si su obra trasciende fronteras, será forjador universal.

7- En cada genio hay una parcela para la poesía.

Sus esfuerzos requieren de la poesía,  para compensar y equilibrar sus ‘genialidades’.

8- Lo que prima en el genio es su condición de audaz.

¿Por qué? Por la necesidad de tener que crear. El acto de la creación emerge, en parte, de la nada. 

El joven es salvajamente-audaz;  el maduro, audaz-tranquilo; el anciano, audaz-pasota/desvergonzado.

9- Si el genio consagrado  hace mamarrachadas, se dirá que son actos geniales.  Esas, incluso, serán tomadas como un deber ser por algunos seguidores. Si el artista no llegó a tal condición, no pasarán de calificarse de lo que son: mamarrachadas.

10- El genio es un pensamiento en acción que grita…

E. Munch, con “El grito”(1983), se  presenta cual genio. ¿Buscará la estridencia para demostrar su singularidad? 

La estridencia reflexionada  irá afinando las cuerdas del violín. Su sonido final será la domesticación de aquella estridencia.

Su mismo cuerpo y porte ante la obra de arte, cual enfrentamiento, irá conformándose en  quehacer y porte natural.

11- Algunas genialidades llevan al genio a ser clasificado de maldito. 

En vez de genial maldito, algunos gobernantes lo valorarán de maldito genial. 

12- Sobre el genio: “Aún cuando ciertos aspectos de su personalidad son abominables, es un auténtico genio, un escritor, un conversador, un pensador sin igual”. (Comentario del cineasta Luis Buñuel sobre Salvador Dalí. Artículo de Maria Jaén, El País, QUADERN/7, 18.2.1995 O 16.5.1993). 

13- Brancusi, despidiéndose como alumno del escultor A. Rodin, le dijo: “No nace nada bajo los grandes árboles”. (París dedica a Brancusi la exposición del año, Enric González. El País,  18.1.95,  p.39).

Y el futuro genio, buscará su condición artística sin las muletas del maestro a su lado. No copiará del maestro.

14- El artista puede ser un genio potencial, pero requiere de un entorno adecuado, que pueda desarrollar sus conocimientos en libertad, y que tenga garantizado un sustento suficiente.

15- Crear es un don que el genio ostenta cual aureola mágica, y crear, es hacer magia.

16- El espíritu crítico es necesario en un líder, de lo contrario, las genialidades se convierten en geniales tonterías.

La carencia de espíritu crítico degrada al ser humano conduciéndolo hacia el reino ‘vegetal’.

17- El genio produce como tal, si teatraliza su papel.

18- En cada obra de arte y conversación, el genio tiende al lenguaje metalingüístico.

El no-genio trata y habla de objetos.

19- Las inteligencias tienen pensamientos originales.

La sociedad ve y acepta tales originalidades como propias de bichos raros y habituales del rol del genio.

20- La inteligencia llevará al genio a crear frases lúcidas.

 La máxima genialidad dará la máxima originalidad a la frase/idea.

21- La rutina lleva al bloqueo de la inteligencia reduciendo la creatividad.

La creación es la liberación de la rutina. Pero la rutina, por trabajo del día a día, facilita insistir en los conocimientos, y ayuda a la creación.

Al romper con la rutina, se aglutinan energías y ello lleva a la creatividad, necesaria para el genio.

“Mi arte se basa en la creencia de una energía universal que todo lo recorre”. (El Arte y la Vida en Ana Mendieta. M. Sentís. El País, Babelia, 18-1-1997, p.20).

“El genio puede estar poseído por tal manantial de energía creadora que sea capaz de arrollar la más terrible adversidad” (El talento creador. A. Fernández. Artículo De los Creadores y la Creatividad. C. Gurméndez. El País, Babelia, 18-1-1997, p.16).

22- La dificultad acrecienta la inteligencia en el genio y  bloquea al que tiene escasa lucidez. El genio necesita del handicap para irse elevando, incluso para contrastar su nivel de genio.

Al genio se le presenta todo como un escenario para que su inteligencia haga continuas apuestas. Y resuelva.

La inteligencia se activa si el genio está pendiente de hallar nuevas ideas con harta frecuencia.

23- La inteligencia se halla en una zona especulativa.

La inteligencia recurre a la razón para no crear originales monstruosidades.

Pensar y repensar el arte tiende a acercar al pensador al arte y mejorarle como genio.

24- La inteligencia del genio es como luz y faro para el alumno. Para las no-inteligencias el faro deslumbra…

El alumbramiento puede descubrir objetos e ideas.

La lucidez se refleja en el cuadro por la ‘luz’,  opor los destellos…

Referirnos al imperio de las luces es asignar a la luz una dosis natural de inteligencia.

25- Diderot considera en el genio: “... la amplitud de la inteligencia, la fuerza de la imaginación y la actividad del alma” (D. Diderot, Ensayos sobre Arte, por G. Solana. Ed. Siruela, p.35).

“Recibe… las ideas de todos los seres”;  “no recibe una idea que no despierte un sentimiento”; “recuerda las ideas con un sentimiento más vivo que  las que recibió, porque a esas ideas se unen otras mil, más apropiadas para hacer que nazca el sentimiento”.

“El genio rodeado de los objetos de los que se ocupa, no recuerda, ve”; todo le “proporciona un placer que le es precioso”.

“En sus cuadros no hay lugar para lo sublime”; “anima la materia, colorea el pensamiento”.

Cada genio desarrolla sus saberes en un área dada, la cual profundiza.

“La  curiosidad es su móvil; el amor a la verdad, su pasión” (p. 37).

“En las artes, en las ciencias, en los asuntos públicos, el genio parece cambiar la naturaleza de las cosas; su carácter se derrama sobre todo lo que toca, y sus luces, iluminan el futuro” (p. 40).

26- A la condición de genio se asocia automáticamente la de inteligencia creativa.

27- Algunos pseudogenios se convierten en críticos de todo y en metepatas,  olvidando su condición de ineptos.

28- El intelectual polifacético se acerca al ideal del renacimiento.

Leonardo es el ejemplo orientador para el genio.  La sociedad de aquel período (re)nació.

29- Según Descartes, el arte debe producir placer intelectual, entre otros.

Placeres y gustos serán diferentes según se trate del genio o del espectador.

30- El genio es un creador intelectual.

31- El surgimiento del genio coincide con el final de una época. ¿También con el de una  cultura y civilización?

Sería un elemento gozne y un valor paradigmático.

¿Cada genio es un peldaño de una parte de una nueva cultura?

32- Cada obra de arte es un camino hacia la cultura.

La obra del genio es una carretera. Algunas consiguen ser autopistas.

33- Nuestra sociedad destroza a los genios en vida para elevarlos a la santidad una vez fallecidos.

34- El genio debe relacionarse con el mundo de la cultura si quiere tener realmente tal condición.

Hoy, cuando el artista vive separado del mundo de la cultura siguiendo principios de organización del trabajo, queda falto de un soporte colosal.

Si ello no se subsana, ¿cómo será el arte del futuro y las necesidades de los genios?

¿Habrá genios en el futuro o los gobernantes habrán conseguido crear una clase social gris, cual loro  parlante?

35- El genio siempre se halla más allá de su época.

Sus deseos remodelan la sociedad y generan incomprensión en vida y aplausos una vez fallecidos (como los arquitectos FFMM.·.  Ildefons Cerdà y Antoni  Gaudí. De éste, ver el texto que uno de sus amigos le dedicó una vez fallecido: La visió artística i religiosa d’en Gaudí. Francesc Pujols. Quaderns Crema. Texto íntegro. 1927).

36- La creatividad requiere del ingenio.

El riesgo puede resultar su desencadenante.

37- La moda suele estar separada del gusto del genio.

38- La transgresión de límites sólo es permitida al genio.

La norma social es para el colectivo ‘sociedad’.

39- El genio se halla por encima de normas. Su norma personal se halla en la periferia; es un límite trabajando con ideas-frontera: el genio en sí mismo ya es un valor límite.

La sociedad los necesita para tomarlos como referentes.

Los genios son los  que tienden a ser valor-tangencia; no cuerda ni segmento. Los funcionarios son radio, aunque algunos pueden ser tangente o salirse de ella.

40- Cada genio es ya un valor paradigmático.

41- Para el genio, reducir y compactar es un trabajo de síntesis constante. 

Para el ciudadano medio, es abreviar.

42- El genio es original porque pertenece a una ‘clase social’ única, de un solo individuo: la de él mismo.

43- Su conducta es original: tiene la originalidad del genio.

Aunque sea deudor de la herencia cultural recibida.

44- El artista al convertirse en genio, se sitúa en la sección dorada del ‘lienzo’ y ser genio es ser centro y zona áurea.

45- Para ser genio hay que tener ingenios.

46- En cada obra se pone a prueba el ingenio.

Ahora, con la modernidad, hay muchos genios in.  Lo light abunda.

“El pintor se ha hecho moderno cuando consigue volver a favor propio el impulso contrario del viento”(Bores en busca de Bores. A. Delgado-Gal. Diario ABC De Las Artes, 13-12-96, p.31).

“La experiencia histórica de la modernidad se vive preferentemente como experiencia estética, y se realiza al cabo como mercancía. El “capital cultural” va siendo menos cultura que capital”(Sobre el fin de la autonomía del arte. Emilio Ichikawa, La Gaceta de Cuba, núm. 1, 1998. p.26. De la Unión de escritores y artistas de Cuba). Sin olvidar el grado de capital cultural en función de estar más orientado a la cultura de masas o a la élite.

47.- “El arte moderno está al alcance de cualquiera. Otra cosa es darle contenido” (Se está imponiendo una estética banal. Luís Gordillo. Por M. Calderón, ABC Cultural, 24-1-1997, p.39).

48- El genio practica genialidades.

Cada decir y hacer será una genialidad, ya que ser genio es una filosofía que se vive a diario.  Es la condición personal del que lo es.

El genio será la genialidad ingeniosa.

49- Del genio no se vive; del ingenio sí.

En vida de genial y del ingenioso, el genio vive a través de su muerte. El ingenioso ‘vive’ en vida, pero desaparece al pasar al Oriente Eterno.

50- Cada genio tiene un aura y una fuerza creadora únicas, que le hace sentirse único. Son valores irrepetibles.

51- Quien sea un genio potencial, se verá impulsado a un hacer y decir determinados y utilizará diferentes formas de lenguaje para expresarse.

¿Además de sujetos, hay poblaciones y países ‘genios’?

¿En qué medida la Televisión anula la genialidad de un país y mata la creatividad de una sociedad?

52- El éxito a algunos genios, aunque mata su creatividad, les incrementa el saldo de la cuenta bancaria.

53- La fama puede atontar al genio.

La leyenda favorece la fama del artista, y  el patrimonio de sus deudos.

54- Cuando se alcanza la fama y el artista es aceptado como genio, tiene la posibilidad de crear un nuevo estilo, nuevas formas de hacer.

55- Los textos del genio hay que leerlos entre líneas, y desvelar lo que no dijo. Ahí podrían estar las razones de su obra.

56- Cada frase escrita por un genio es un filón por explotar. Por ello hay que anotarla.

57- Adquirir obras de un genio es poseer parte del trabajo de éste y su propia  personalidad.

Si el genio pertenece a una ideología política contraria a la del espectador, éste se sentirá impedido a comprar la obra, ya que poseerla sería poseer/aceptar aquella ideología. Y viceversa.

58- Cuando muere un genio sus obras empiezan un largo viaje, en un actuar autónomo.

Así es como el genio trasciende después de fallecido. Son los efectos metafísicos del genio quienes ‘actúan’ post-mortem.

59- El artista consagrado y el genio,  se elevan a la condición de mito al fallecer.

Para otros:  “No mueres, entras en la vida profunda del olvido” (Un monstruo admirable. J.A. González Sainz. Guido Ceronetti, escritor italiano, El País, 6.8.1994,  3/ENSAYO).

Que es la nada.

Pero no es el caso del genio.

60- Si el genio tiene un alto nivel, el mito se recrea mejor.

A medida que sus conocimientos tiendan a nivelarse con artistas y espectadores, el valor-mito se reduce: Los dioses siguen siéndolo, pero menos.

61- Si el genio es entrevistado por medios de comunicación, tiende a perder su imagen, pues se  presenta un ‘nuevo sujeto’.

Al vulgarizarlo, el mito se va apeando.

62- Si las biografías se escriben al final de la vida del genio, ya son literatura novelesca.

Aquí el valor del mito se impondrá por encima de su realidad.

El escritor optará por escribir sobre el mito en vez de sobre el genio, ya que  él mismo se beneficia al tratar un gran tema.

63-  Según la generosidad del biógrafo, la biografía del genio llevada al cine influye en la mitificación y la leyenda.

64- La obra del genio en su pueblo/país se toma como un valor totémico.

65- Algunas obras unen a colegas.

De Sorolla se afirmaba: “Su preocupación incesante por la luz y la mucha admiración por Velázquez les unió toda la vida” (Sorolla, colección los Genios de la Pintura Española, Clara Janes, ed. Sarpe, p.7).

66- El esclavo es un sujeto anónimo. Su antónimo, el artista.

En su extremo, el genio.

67- El barro recibe el ‘cuerpo’ del genio directamente de su modelado. 

68- “Ser artista es negocio de corazón caliente y estómago frío” (Sorolla, los Genios de la Pintura Española. Ed. Sarpe, p.74).

69- Agudeza, ingenio, mirada escrutadora y luces intelectuales, son parte de la base del gran artista. 

70- La crítica suele adolecer de genialidades.

71- En la constante búsqueda de la mejor obra, persistirá la constante inestabilidad del artista. Ello es factor creativo.

“Los transtornos emocionales, pueden nutrir o agudizar un pensamiento creativo” (Genio y locura hasta la sepultura, Natalie Angier (NYT). El País, 18.10.1993).

“Es una cosa curiosa que todos los grandes hombres tengan siempre un grado de locura en medio de tanta sabiduría” (Molière. Diccionario de Axiomas, Juicios y Reflexiones.  J. Sintes. Ed. Sintes, p.549).

“El artista ofrece todo lo que tiene a fin de no ser poseído por nada; renueva la creación por su propio placer; su locura se parece a la sabiduría divina” (Física y metafísica de la Pintura. L. Cattiaux. Ed. Arola, p.84).

“El genio es una de las formas de locura” (El talento creador. Fco. Alonso-Fernández. Ed. Temas de Hoy, p.257). En la misma publicación: Séneca. “No hay genialidad sin una mezcla de locura”(p.260).

“Nunca ha habido un gran ingenio sin una mezcla de locura”(Petrarca en Secretum.  La Vanguardia, 21-1-1997, p.42. Aseveración que provenía de Aristóteles y de Séneca).

Algunos fármacos recetados por los médicos, tienden a anular condiciones geniales, anulando en parte su capacidad creativa.

72- “La energía desmesurada de una fase maníaca puede dar origen a un volcán de ideas” (NYT, El País).

¿Acaso el artista canaliza sus necesidades y las anula trasladándolas en la ejecución artística?

La idea es un valor flotante. La obra un valor de peso.

73- La misma vida del genio ya es una obra de arte. ¡Y viva!.

74- El genio polémico se tiende a sobre valorar. 

75- La humildad suele llegar en la madurez del artista.

76- Cada época requiere de su líder. Como gran Hierofante.

77- El líder tiene un perfil ‘luminoso’.

78- El líder es motor de cambio y generador de vocaciones.

Es un conductor de ‘electricidad dinámica’.

Cualquier cosa que diga  no será tomada por ‘cualquier cosa’.  Sus puntos de vista son mensajes cifrados. Sólo válidos para iniciados.

La arenga del líder lleva implícita una orden.

79- Algunas luces de los líderes suelen estar deslucidas, o con cristal velado. Veladuras... Velas suaves...

Una de las claves en el buen liderazgo, es la concreción del líder y claridad de las ideas expuestas. A su vez, clara decisión en su actuación.

80- Hasta la Segunda Guerra Mundial, intelectuales y líderes eran soles (con luz propia); ahora sólo brillan por reflejo y según horario de trabajo.

Su palabra suele quedar amansada por la retribución del gobernante.

81- Los intelectuales son, en gran medida, productos prefabricados por el gobernante. Los líderes en cambio, surgen por generación espontánea.

82- El color primario lidera su familia.

Artista, ¿a qué color perteneces?.

83-  Cuando un líder es atacado, sus seguidores lo toman como bandera y lo defienden, influyendo en la creación del líder.

84- La necesidad de héroes, líderes y mitos, hará que cada población en el s. XXI tenga, o quiera tener, alguno.

85- El pensamiento del artista se materializa en sus obras.

El comprador, en parte, adquiere aquella personalidad.

A mayor liderazgo del artista, mayor interés en poseer sus obras.

Pero será otro colega quien reciba la obra con mayor integridad.

86- La palabra del líder encenderá la pasión del seguidor que la escucha,  como la obra de arte, que activará la imaginación del colega.

87- Los grupos de artistas refuerzan el papel de  cada participante en la sociedad.

Al líder aún lo elevan más.

Ley: un grupo de artistas tiende a elevarse socialmente al nivel del que tiene mayor reconocimiento. 

88- El ciudadano está atado a la vida;  el líder a la historia y a su grupo; el esclavo al pan; el escultor al cincel; el pintor  al pincel; el escritor a la pluma o ordenador; etcétera.

89- La gran personalidad aporta liderazgo. Sus obras también.

90- Si el artista toma a otro como referencia, el referente se va convirtiendo en un faro-guía.


91-La superioridad moral es una victoria real. 

El artista que tiene nivel puede devenir una autoridad moral.
92- Cuando el discípulo está preparado, el maestro aparece.

93- El maestro enseña la estética de lo que hace, aunque se calla la profundidad de sus conocimientos personales. 

94- Si existe el reconocimiento social y si la obra pertenece a la figuración, la sociedad aceptará al artista como a un maestro.

¿Y en la no-figuración así como en las nuevas técnicas y formas de expresión artísticas? La clasificación de ‘maestro’, aquí se ha perdido.

95- No se habla del gran artista que tuvo un gran maestro. Parece que el artista nace de la nada.

¿Por qué el maestro es tildado de mediocre por el escritor de la biografía del gran artista que fue su alumno?  “A partir de este momento el tiempo fulminante de Velázquez en sólo tres años apaga definitivamente la estrella de su maestro” (El arte de la Pintura, basado en la obra de Fco. Pacheco, ensayo de B. Bassegoda. Ed. Cátedra).

96- El conocimiento de la obra del maestro se alcanza primero a través de su dibujo: copiándolo.

97- Pregunta a los viejos maestros sobre tu propia obra. Serán más generosos que el artista joven. Con el joven compites. 

98- Los maestros del pasado, a través de sus obras, son los profesores del presente.

El artista debe intentar encontrar los conocimientos de los maestros ya desaparecidos a través de las obras que dejaron.

Y el artista utilizará memorias alejadas...

99- Si el maestro enseña métodos de trabajo, será verdaderamente un maestro. De lo contrario, transmitirá estéticas.

100- Los maestros del artista se transparentan en las obras de éste, como el óleo que se transparenta con el paso del tiempo.

101- El pintor es un director del color.

102- Los futuros artistas hacen preguntas silvestres; los profesores que enseñan estilos no formales, dan respuestas ‘modernas’. Y al arte, ¿quién lo  defiende ?

103- El profesor de arte, que además es artista, toma como faltas aquellas obras que no están en su línea estética.

El referente fiel a su criterio es su propia obra.

104- Libros, opúsculos y apuntes son compañeros del pensador artístico: del artista pensador.

105- El que abre un camino de gigantes, y es surcado por sus seguidores, hace Escuela. Para algunos, el surco se traducirá en charco. Los que acepten a pies juntillas tal escuela, se encontrarán en una zona de arenas movedizas.

106- El gran artista no deja escuela sino influencias y motivación por el arte. 

107- El artista que pretenda que su obra sea importante no debe dar clases sobre arte, ya que sentará escuela y potenciales competidores vulgarizadores de su estilo.

108- Al tachar al artista de maldito, a veces, se le sacraliza a él y a su estilo. 

Se es maldito no por el color o el estilo, sino por el tema de sus obras, o por su comportamiento.

109- El ser tachado de maldito incrementa su nivel entre sus acólitos.

Es una de las palancas para saltar a la fama.

110.- Si la soledad es extrema, el artista se acercará a la condición límite de maldito. Por diferente.

111- El artista no debe esperar a que sus obras hablen por él: su pensamiento escrito puede muy bien adelantarse.

112- Podríamos describir la vida del artista mediante una semicircunferencia, como el arco iris. De izquierda a derecha la gama  blanco, rosa, amarillo, rojo, naranja, ocre, rojo inglés, siena, negro. Tendríamos descrito el ciclo de cada artista. Para algunos, la lectura es lo contrario.

113-  Al elaborar una teoría el artista queda preso en ella.

Si es enseñante, no las divulgará; sólo propagará las que son universalmente conocidas. No en paralelo a los versos del escritor Borges: “Compartir el 

ahora como se comparte la música, o el sabor de una fruta”(Pregunta, Real Academia de Bellas Artes de San Fernando, E. Chillida, contestación de J. A. Fernández Ordóñez, p.56).

114 – La espiritualidad como valor tangible la obtendremos por vía de la obra de arte (obra tangible).

Sabemos de dioses, paraísos, Espíritu Santo, etc.  según nos los han descrito los artistas plásticos.

Ahí han demostrado una utilidad específica, aunque orientada al servicio de  culturas religiosas.

115- El artista expone sus ideas, las ‘colorea’ y ‘enmarca’, el escritor las redacta; el escultor las esculpe y pule. Modela sus palabras.

116- En el libro del artista plástico, visual, conviven dos culturas: plástica y literatura.

En la imagen del lector espectador se crea una nueva obra: la que resultará, una vez verificadas, las obras del escritor.

Aunque la fortuna en escribir depende de cada caso, según Brull, sobre los dramas escritos por Urgell: “sembla mentida que pintant tan bé, perdi el temps escribint tan malament”(Història de L’Aquarel·la Catalana. E. Vives. P.363).

117- Por el número de citas del biografiado sabremos del aprecio del escritor hacia aquél. Y también del grado de muletas que necesita el escritor para la biografía o para reducir la parte novelada.

118- Cuando fallece un escritor su palabra se torna apagada. 

La paleta del pintor se torna tenue, pero sonoras sus obras.

119- A la muerte del artista sus biógrafos sólo tomarán los textos de los críticos que hayan escrito a favor del biografiado.

120- El artista profesional ejecuta su obra como si fuera al dictado (al modo como decía M. Blabatsky).

Para escribir, sólo hace falta tener papel y bolígrafo, y empezar.

Para pintar, material y pincel, y hacer lo propio.

En ambos casos, se sigue automáticamente.

121- Escribir y producir arte en contra del academicismo subvierte la sociedad.

“Sólo se debe escribir para hacer conocer la verdad” (Malebranche. Diccionario de Axiomas, Juicios y Reflexiones. J. Sintes. Ed.Sintes, p.321).

Buscar la verdad es la búsqueda de lo invariable, o sea, acercarse al arquetipo.


122- La vida puede describirse en una recta. Cada recta tiene una longitud diferente. En ambos extremos hay un punto. No existe un bucle para saltarse el punto límite. 

123- Lo que sostiene a la economía en tiempos de crisis son las ganas de cambio, de mejora, de supervivencia.  Ocurre lo mismo con el arte.

Pero en el artista, además, el rol de sufridor se acerca al arquetipo que nos ha presentado la literatura sobre los artistas.

124- Muchos premios a artistas, poetas, literatos reconocidos, etc. en parte les son concedidos para que callen. Así se les domestica y quedan ‘socializados’.

125- Ítalo Calvino: “Un clásico es un libro que nunca termina de decir lo que tiene que decir”.
Arte y obras de ensayo estarán siempre abiertas.

126- Sin reflexión no existen teorías.

Las obras de ensayo son fundamentales para generar teorías socializadoras.

127- El ensayista tiende al monólogo.

128- Las religiones existirán mientras existan enigmas.

Religión y arte son necesarios para la sociedad. La poesía, el juego, la música, el canto, etcétera, tienen en común que todas contienen una parte de las restantes.

El arte se presenta como sustituto de la religión, con sus peregrinaciones a los centros de cultura. El peregrino es el espectador que acude al templo.

129- En cada verdadero artista existe un poeta. 

El pintor es un poeta que escribe en el lienzo; el artista plástico, como el poeta, tiende a ser el alma de su pueblo. Alma expresada a través de obras tangibles.

130- El historiador es un profesional del arte de la mutilación, y también de una forma de creación. Aquí; literaria.

Dios es el prologador de la Historia; el hombre, de las historias.

131- Cuando el historiador habla de la historia debemos saber que defiende una historia.

132- El arte es el historiador y el notario de cada época.

Será la parte amable de la historia para recordar.

133- El historiador, más que explicar la historia, la recrea. Y ya tenemos otra disciplina artística, aparte de las artes plásticas.

134- En la biografía, el lector busca las frases del biografiado, que es lo verdaderamente original de un texto; lo otro, es novela. 

135– El artista figurativo es testigo y cronista de su realidad y de su época.

Es el ojo del hoy el que facilitará el documento de mañana. Siendo testimonio del tiempo, también lo es de sí mismo.

136- La rapidez al crear eleva a su autor a la esencialidad.

La rapidez al pintar, acercará la pincelada al efecto relámpago.

137- La gran área monocolor demostrará la valentía del autor.

138- En la biblioteca, la obra literaria provocará efectos periódicamente.

La obra seguirá viva para sucesivas generaciones.

139- Las pinceladas son la caligrafía del artista.

140-Creo que en arte nos estamos acercando a un segundo Renacimiento, al artista polifacético e intelectual.

141- La técnica artística es el discurso intelectual de cada artista,  es su principal modo de expresión. 

142-El intelectual en un área, actúa como valor paradigmático y motivador para el entorno.

143- Al intelectual se le reconoce porque brilla con luz propia.

144- El saber en el intelectual es un valor eterno.

Saber y eternidad. Saber Eterno…

145- La fortaleza intelectual debe secundarse con el de conocimiento y la  inteligencia. 

146- El relajamiento en la adquisición de conocimientos conlleva a la relajación intelectual.

147- El intelectual desarrolla sus tareas buscando la abstracción y la síntesis. Su tarea no es ‘práctica’. Traspasa la frontera del conocimiento y crea un nuevo límite, buscando el paradigma.

Quien escucha a un pensador lúcido no espera reformas sino paradigmas.

148- La visión intelectual antes que intelectual es visión.

149- El intelectual globaliza sus conocimientos y los universaliza.

150- En el cultivo del conocimiento, el intelectual se recrea y goza, así se va inmaterializando…

151- La obra de arte del intelectual contiene una reflexión constante.

Toda reflexión es iniciación  que comporta un renacer en línea con el Pensamiento Tradicional.

152- El interés del intelectual correspondería a su equivalente a ‘trabajar por el arte’ y al del ‘arte por el arte’.  (Ramón Gómez de la Serna. “El arte por el arte es una fórmula intocable de la inspiración del artista”. J.Sintes. Ed. Sintes, p.88).

Numen, como inspiración del artista o escritor, y siendo cualquiera de los dioses de la mitología clásica.

153- La obra del intelectual tiende a ser austera.

154- El arte del intelectual es un arte de mejora. ¿De innovación?  No necesariamente huye de la figuración o del lenguaje formal.

155- Del arte de la nada quedémonos con los valores intelectuales de su autor y olvidemos lo que hemos visto.

Nota viendo “Manresa Halptbahn of 18.2.1995, Barcelona”,  exposición de Joseph Beuys.

Pero seamos justos y valoremos cada arte con talento generoso y asignémosle una parcela adecuada, sin exageraciones.

156- La tarea del intelectual emite originalidades que son sinónimos estéticos de belleza.

157- La vida episódica es la real y diaria.

La vida intelectual es la de la creación: la del mundo de las ideas.

158- El intelectual es voz que clama en el desierto.

Deja huella en la sociedad. 

La huella es su creación.

159- El grupo que recibe subvenciones económicas, queda socializado:

castrado.

Si efectúan protestas en público, se debe a que el partido político que está en el poder no les paga y tiene menor peso en ellos que el que les subvenciona. Son colectivos que podrán tener muy buena imagen, pero que se hallan ‘prostituídos’ en los planos moral e intelectual.

160- El ‘intelectual’ ya no existe. Ahora vemos funcionarios de la palabra.

161- La profunda reflexión implica vivir dentro del silencio.

El mundo intelectual facilitará generar silencios sonoros.

  162- Cuando hablamos de ideas hablamos de especulación intelectual.

163- Viendo la obra de un artista que sigue una ideología política diferente a la del espectador, provocará rechazo en dicho espectador. Éste ve en aquellas obras la ideología contraria a sus intereses intelectuales y sociales.

164- En el período de madurez intelectual se es más proclive al pensamiento abstracto.

165- El intelectual esculpe la cultura de la sociedad.

166- El arte nos conduce al equilibrio intelectual y espiritual.

167- El intelectual que habla es un pensador sonoro.

168- La ineptitud intelectual lleva al sujeto que la ‘padece’ a burlarse del arte que no comprende.

Estar ante el burlador, es estar ante un inepto social.

El intelectual será crítico, pero prudente en sus juicios sobre el arte.

Algunos críticos atacan por deporte.

“Un crítico es un poco como un soldado que dispara contra su regimiento, o que se pasa al enemigo, el público”(Jules Renard. La Vanguardia, BABELIA/7, 12-9-1998).

169- L’ instant és intuïció, coneixement més profund que l’ intel·lectual (J. Torres-García, Escrits sobre art. Ed. 62, p.215).

170-El trato con intelectuales amplía la formación del artista. Le ayuda a resituarse en el mundo del arte.

171- El intelectual sentirá pasión por el conocimiento.

172- El intelectual cuando escribe o produce arte introduce su discurso crítico. El discurso crítico es único en cada artista.

En su quehacer, rigoriza…

173- En el diálogo, los artistas generan un fecundo intercambio técnico y especulativo.

Como el que hubo entre Leonardo y Bramante; Rubens y Velázquez; Velázquez y Zurbarán, etc. Esto hace fecundar conocimientos.

174- La originalidad de la  palabra no está en función de la originalidad, sino de la creatividad vital e intelectual del pensador.

175- Los movimientos intelectuales son pura fantasía. Suelen deberse a la destreza, clasificación y etiquetado del historiador, para poder tratarlos con facilidad posteriormente. Lo que sí queda es el arte. Incluso el llamado  arte malo.

176- Las poblaciones querrán presumir de intelectuales y artistas .

En los próximos decenios se llevará a los ‘altares’ a algún que otro pseudointelectual y/o artista, con tal de presumir.

177-Al artista que se le marginó en vida, a su muerte se ensalza su talento artístico (a veces intelectual). Así queda ganado para la causa de los promotores ya que en vida no se le pudo socializar. 

178-Veremos inteligencia en quien escuchando comprende y al hacerlo emite una opinión óptima, con manifestaciones novedosas, 

El ejercicio intelectual constante es necesario para tener una mente despierta, ágil, lúcida, para que pueda generar ideas en todo momento.

179-Sólo el espíritu especulativo es investigador. También para Juan de la Encina: “Que la crítica de arte deambule más, suba a planos más serenos, más intelectuales, divague y divague siempre”. (De la crítica del arte.  Ed. Recalde, p.27).

180- La utilidad del crítico intelectual es su toma de postura ante cuestiones estéticas, y la sociedad lo toma como la voz de su conciencia.

La crítica debe ser útil a la mirada del espectador para ampliarla.  

El crítico no cambia la obra pero sí su valoración. 

El intelectual pagado por la Administración deja de ser crítico y por tanto voz de la sociedad. A veces es voz de su amo.

181- ¿La demanda/necesidad de arte responde a que el espectador necesita que el trabajo del artista le ‘conecte’ con otras realidades y así producir el reequilibrio intelectual?

Así  el arte sería un reequilibrador mental del espectador y de ahí su utilidad social.

182- A medida que la obra de arte tiende a la abstracción, la idea de profundidad intelectual tiende a anularse, salvo si existen otros aportes que la catapultan a una dimensión diferente.

183- Al llegar a la madurez intelectual se produce una decantación del saber. 

El pozo tiende a llenarse.

184- El estudio de nuevos procedimientos en el arte, es una exploración intelectual.

185- Practicar el arte ayuda a la transformación del artista. También a  la del espectador. Así el museo es un lugar de transformación intelectual y espiritual.

La exposición se acerca al museo, pero en un orden menor, ya que las obras no se hallan en ‘reposo’ como en el museo.

186- El orador orienta el discurso hacia la mente y los corazones de los oyentes. En el mitin, más hacia los corazones.

Los aplausos más sonoros salen del corazón.

La prédica se dirige al cerebro recreándose en la reflexión. De ahí no saldrán aplausos con facilidad. Al que reflexiona se le ‘arrancan’.

187- El discurso del artista plástico es una sucesión de palabras traducidas a colores y en un plano estético.

188- Pregunta o aportación con largo arropamiento equivale al discurso del que pregunta. Cambio de tercio... 

189- No existe diálogo insignificante, como no hay tampoco tema a pintar que sea insignificante.

190- Cuando  un artista nos presenta sus obras, con su estética nos presenta su discurso psicológico.

191- El discurso artístico presenta una personalidad: la del autor. No obstante, es el resumen de otros discursos.

192- “L’artista,…., ha de ser el verb de la seva raça” (J. Torres-García, Escrits sobre art. Ed.62, p.171).

193- Mito es aquello que no es, pero lo tomamos por lo que creemos que fue, 

o como nos hubiera gustado que hubiese sido.

194- Creer que se es artista es cuestión y acto de fe; teniendo fe, se posee la idea-objeto. Y su vida va conformándose en un hilo conductor: la condición y mito de artista.

195- Recreamos el objeto en el recuerdo y así lo mitificamos.

Creado el mito, transmutamos la obra del mito.

196- Si vemos constantemente la obra del mito en los medios de comunicación, nos da la impresión que es mayor de lo que realmente es. Impacta más.  Al verla al natural, la obra se ‘reduce’. Ejemplo: “Los jugadores de cartas”, de P. Cézanne.

El objeto mitificado se ‘recrea’ en formato superior al real.

197- El museo es el respaldo al valor del mito si presenta las obras de éste. Si las almacena, es un mito-muerto.

198- Quien preside el aniversario de un mito se arropa con la capa de éste.

199- Cuando el artista compone obras de tema histórico, se convierte en escenógrafo.

El creador de temas históricos mantiene  la historia y sus mitos.

200- Consagrado el artista, tiende a volverse artista-mito.

201- Muerto el artista, su personalidad “entra” en sus obras, cobrando  éstas mayor vida, fuerza e interés.

Pero me temo que en el arte efímero la muerte de su autor acabe también con la de sus obras.

¿Cómo revivirá el artista cuyo arte es efímero?

202-  Pueblos y naciones necesitan tener mitos, para ser utilizados como referente colectivo y el mito pasa a ser útil. En ocasiones sólo  ‘utilizado’.

203- Lo que se conmemora repetidamente tendrá carácter sagrado. 

El mito pertenece al área de lo sagrado.

204- La pintura de temática  mitológica pertenece al ensueño.

Es un valor-capricho.

205- El valor del dragón en los mitos, a veces, más que secuestrar a la princesa, la ‘protege’.

Si los ‘caballeros’ siempre luchaban por algún botín, al luchar contra el ‘dragón’ era para alcanzar un nuevo botín.

Pero la cultura socializa el mito y presenta al caballero botinero como ‘salvador’.

206- Quien escribe o habla sobre un mito lo hace desde la base de sus ideas, de su ideología; alaba o ataca, según desea que se hubiera desarrollado  el tema del mito.

207- La leyenda piadosa es una sutil leyenda mentirosa.

(Ver capítulo VIII “Mentira y realidad histórica”. Signos de los Templarios en torno al Planeta en relación con Canarias. A. De la Nuez. Ed. Del Cabildo de Gran Canaria).

208- “Escultor es aquel que quita materia de un bloque”, según tratadistas italianos del Renacimiento: Alberti, Leonardo, Miguel Ángel” (Las claves de la escultura. Ed. Planeta de J. J. Martín, p.4).

209 - El escultor sigue el bicolor: claroscuro. El pintor es colorista. El fotógrafo trabaja en ‘negativo’.

210 - El escultor cuando pinta, esculpe;  al dibujar, contornea volúmenes.

El pintor cuando esculpe, colorea;  cuando escribe, pone trazos y color.

211 -  En momentos de crisis hay mayor profundización, al contrario que en épocas de bienestar.

¿Estaremos en una época de profundización? “En París, meca de los artistas, los pintores y los escultores se mueren de hambre: o sobreviven...”  (El arte no paga, El País, 22.4.1995,  p...)       ¡!!!!!!!!!!!!!!!!!

212 - El escultor presenta apariencias mediante volúmenes. 

213 - El escultor lleva en su rostro las características de la piedra trabajada.

214 - El restaurador, al pintar, restaura; el pintor, al restaurar, pinta; el escultor, al restaurar, esculpe.

215 - “Hay pintores que pintan para los ojos; otros para los sentidos; otros, sólo para sí mismos” (catálogo de Rosa Díaz, pintora y escultora. Barcelona, 2-9-96).

216 - El/la modelo que posa para el fotógrafo,  ‘envía’ su imagen por instantes. Por flashes...

Para el pintor y el escultor, en cambio, se mantiene la presión en el envío al necesitar tiempos de pose.

217 - El joyero/orfebre, al pintar, crea obras de joyería-orfebrería.

218 - Pintar es una técnica de añadiduras.

219- A la muerte del artista, diremos que el sujeto bebió la vida, la consumió. 

Se produce también cuando el artista deja de sorprenderse. 

220- La muerte es original y única para cada sujeto. 

Como la obra de arte.

221-  La juventud del artista tiende a reducir el precio de sus obras;  al incrementar la edad o con su muerte, los eleva.

Ello forma parte de lo que se conoce por decisión del mercado.

Siempre según oferta y demanda: a mayor escasez mayor demanda. Y viceversa.

222- La inteligencia se almacena en cuerpos geométricos diferentes. Así, a cada nivel le corresponderá su geometría-almacén.

La anulación del stock de conocimientos es la anulación vital del sujeto: la muerte.

Quien siendo altamente inteligente dialoga con colegas,  traslada parte de su saber, a través de ‘vasos’ comunicantes.

223- La obra del artista fallecido, se compra como inversión. Para inventario de almacén.

En 1995 muere el acuarelista Ceferino Olivé. En la sala de subastas Brock (Barcelona), y en la misma semana, se subastaban tres obras suyas: el precio se triplicó. 

La muerte del artista aporta plusvalía a su obra; el artista gana batallas después de muerto.

224- “La vida sólo es soportable si pensamos que ningún acto, entre el nacimiento y la muerte, tiene sentido alguno” (David Sanmiguel, Vida de Bacon, prensa Lateral, núm. 8, julio 1995, p.29/ARTE).

225- “La muerte es lo sublime al alcance de cualquiera” (Emil Cioran, art. Sentencias para los que merecen morir.  El País,  21.6.1995, p.39).

La singularidad de la muerte sólo lo sería para el afectado o actor principal.

Algunos se pasan de rosca: “A excepción de quien está conmigo, todo el mundo es apóstata y merece la muerte”(Antar Zuabri, líder del GIA argelino, El Islam político. Revista de LIBROS, núms 7-8, p.19).

226- La muerte es parte de la vida. 

Es punto y a parte. En el libro, hay un punto y final.

El artista tiene que morir para llegar verdaderamente a ser. 

La obra cobra autonomía a la muerte de su autor.

227- La muerte de una obra de arte es, en parte, la muerte de su autor. 

228- La donación de todas las obras de un artista a un museo local, se halla en la vigilia de la muerte del donante.

A través del museo revive la obra y el recuerdo del autor.

Si el museo se halla en el extranjero el artista no revive para sus conciudadanos. 

Si el artista buscó dicho museo y en su tiempo no le interesó que se ubicase en su población natal, el artista reniega de su tierra (ver “Artista-pintor, pinzellades”.  Joan Palmarola. P.142).

229- El artista que ha pintado imágenes religiosas, a su muerte, es portado/acompañado cual creador de imágenes y es ‘venerado’.

Es una veneración-reconocimiento.

Diferente del Demiurgo que se le adora.

230- Al representar la muerte, representamos valores más lejanos que los estéticos y los figurativos.

231- Posteridad significa fallecimiento del artista.

En la posteridad  todos hemos desaparecido como mortales.

232-  Goethe: “La ancianidad consiste en la paulatina reducción de la perspectiva”(Ancianos. Fco. Calvo Serraller. El País, Babelia, 20.....15.3.97 ¿??).

¿Un anciano es un pre-muerto?        ¡!!!!!!!!!!!!!!!

233- Si de un artista se afirma que tiene espíritu mercantilista, ello irá en su detrimento. Como le pasó a Gregorio Prieto (Valdepeñas, Jaén), fallecido en 14.11.1992, del que se decía que tenía obra “muy prolífica y vendible”.

234- Para ciertos casos de fallecidos, más que rezar por el desaparecido hay que hacerlo para los que recojan sus obras. 

235- El objeto inanimado cobra vida/animación por la fuerza del arte.

236- Para Miró, el arte es “espiritualitat de tall panteista, a mig camí entre el taoisme i el franciscanisme, corrents que entenen l’univers com a principi creador vinculat a la immortalitat” (Miró i el Camp de Tarragona. Ed. Tamarit, libro de Giralt Miracle, article de P. Parcerises.  Diario AVUI, p. XV, 18.5.1995).

237- “Yo no creo en el retiro porque ése es el momento en que mueres” (La letra y el paso de Martha Graham, El País, 10.6.1995).

238- Ha muerto un artista. Entonces, hay un clásico más.

239- La definición de clásico el artista tiende a escucharla desde la  ultratumba.

240- El artista que pide un Museo, lo que en realidad quiere es un mausoleo,  para que le recuerden. 

A poder ser, sólo con obra suya. ¡Faltaría más!.

Y si el museo es en vida, mejor: es la beatificación en vida y sin milagros.

241- Algunas naturalezas muertas, más que naturalezas, son obras muertas.

242- La recopilación de textos en un libro es la recopilación de muertos.

Ya perdieron su vibración al irradiarse una vez.

No así las citas, que reviven el pensamiento del autor.

243- El autor revive a través de sus obras; si no están expuestas, se le obliga a estar en la ‘tumba’.

En el museo  revive la obra de arte.

244- La tercera edad se halla en el umbral del ‘sueño’.

245- La vejez es sinónimo de descanso periódico; pronto de descanso  total… 

246- El dolor mata; la alegría revitaliza.

247- El crítico se convierte en figura central para el artista.

248-La crítica de arte se fundamenta sobre los conocimientos del crítico más que sobre la obra criticada.

“El crítico, a diferencia del sabio que lo sabe todo y del profesor que sabe algo, no sabe absolutamente nada, pero está informado” (Diccionario de las artes. F. Azúa. Ed. Planeta, p.108).

249-  El artista mira con ojos críticos el espectáculo del mundo.

El no-artista ve objetos; el artista,  dibujo, color y efecto, y antes de plasmarlos, busca sus causas.

El estudioso, delante de la obra, ve detalles y la construcción general de la obra.

250- El artista de espíritu crítico abre brechas en sus conocimientos, para que a través de aquéllas incremente los propios.

251- La valoración de los artistas corre pareja a la de los padres: se les valora una vez muertos.

252- Cada artista tiende a alabar el arte que más se parece al suyo propio; 

alabando así, indirectamente, las propias obras.

Pero, ¿por qué algunos artistas cuando actúan de jurado en un certamen, premian obras diferentes a las de su estilo y nivel e incluso critican obras similares a las suyas?

253- Primero fueron los artistas los que definían su quehacer artístico; después fueron los críticos.

Al empezar a enmudecer los críticos, los artistas vuelven a creaciones propias.

A principios del Tercer Milenio, son los ‘curadores’ los que definen un ‘deber ser’ en el arte, por encima de los críticos, gracias a la gestión de subvenciones que les entrega la Administración y algunas Fundaciones.

254- El crítico de arte en la metáfora sutil y en la metafísica, pretende dar a conocer su ‘alto’ nivel de conocimientos sobre arte.

Más que críticos, solemos ver al crítico en funciones de creador. ¿Y sobre la obra del artista?, en otro momento, cual novela por entregas.

255- Crítico e historiador se tornan grandes evocadores de quehaceres no contrastables en el plano científico.

256- ¿Quieres criticar una obra que para ti es mediocre?

Pregunta mucho a su autor y pronto suavizarás tu juicio.

Y al contrario si es de artista reconocido.

257- El crítico de arte que no es artista habla desde una posición de no-conocedor de la ejecución artística. Su trauma es no saber ejecutar lo que cree que está en disposición de juzgar. 

258- La facultad artística y creativa del artista es superior a la facultad  de ejecución artística.

La primera, idea; la segunda reinterpreta. El primero existe por sí mismo; el segundo, en función del primero.

Las posibilidades de idear se mueven a una velocidad superior a las de ejecutar.

259- Cuando el criticado es importante, la crítica, es sutil,  se sugiere, dejándose flotar el ataque. 

260- El crítico habla desde la teoría desde la especulación sobre el arte. Pero, ¿cómo se introduce en las entretelas de la obra?

Se acepta que el crítico de arte no sea artista y en cambio sí critique. ¿Aceptaríamos la crítica de la construcción arquitectónica por aquellos que viven profesionalmente el mundo de la arquitectura, precisamente? 

261- ¿Qué debe la sociedad a los críticos? Mucho: haber sabido destacar obras importantes, aunque gracias a la denigración de las mismas.

Y haber alabado aquellas que no tenían valor, para que así en el futuro se sepa cual es el arte que desaparecerá de la faz de la tierra, pasado un tiempo prudencial.

262- Cuando el crítico filosofa y habla en abstracto de una obra de arte, es que poco hay que decir sobre dicha obra.

263- Las polémicas crean espíritus críticos.

264- Constato: existe la crítica de arte, y  ¿la crítica al crítico?.

¿Qué hace aquí el artista? Y el arte termina en un diálogo entre literatos.

265- Las obras de artistas vivos podrán recibir críticas.

Una vez muertos las obras escapan al crítico. 

Empiezan un viaje autónomo por la sociedad del autor, y un sedentarismo por la Sociedad de Autores.

266- El crítico amante de las obras de un artista  proporcionará a éste una forma de tutelaje. También podrá ser brisa marinera que alentará el recorrido del artista.

267- Quien critica deshonestamente tiende a sacar de contexto los argumentos del artista criticado.

268- Para no parecer un crítico obsoleto se alaba más los nuevos modos de hacer que los anteriores.

269- Cuando el crítico defiende ampliamente una obra no figurativa, el autor termina por desconocer su propio trabajo.

270- El crítico tiende, en sus textos, a escribir su discurso sobre el arte. 

¿O acaso se usa un manual aceptado universalmente para el análisis de cada obra de arte?  Son los gustos del propio crítico los que emergen.
271- El crítico no  suele pasar a la historia del arte, salvo aquel que vive acompañando a un artista reconocido.  

272- El arte minimalista es el mejor para el crítico: puede expresarlo todo y nada.

273- El crítico puede hablar del realismo mágico; a veces, sustituirlo por el adjetivo de trágico.

274- La figuración se critica desde el realismo, la abstracción desde la literatura abstracta. Llegado a este punto, el lector puede no entender nada.

275- Cuando un artista, o responsable cultural, critica una exposición, pasa a investirse juez de la misma. 

276- El hablar de juicio crítico es más crítico por el término juicio, que por el de crítico.

277- El arte requiere de un pensar, mirar y hacer críticos; además de una  perspectiva abarcadora, en cuanto al autor. 

278- Un ojo crítico se traduce en una mente crítica.

Afinemos el ojo, nuestro mirar; afinaremos nuestra crítica.

279- En el arte todo juicio de valor es a título personal.

280- Cuando el crítico explica una obra de arte antigua está imaginando la imaginación del autor; y el lector, la del crítico. 

281- La mayor parte de críticas sobre arte son intraducibles.

 Entonces, tales textos, ¿a quién se dirigen?

282-  El don no se enseña  en la ejecución artística.

Leonardo habla de las ciencias inimitables que no se podían dejar en ‘herencia’ (Tratado de pintura. Leonardo da Vinci, Ed. Akal, cap. 8 (Urb. 3ª, Bb), De las ciencias inimitables, Madrid 1993. p.38).

283- La facilidad para ejecutar una obra de arte es un don raro.

El artista además de don debe tener práctica.

El don del artista debe traducirse en un dar y darse.

284- Antes se trabajaba el arte para adquirir talento;  ahora para disponer de ‘talentos’.

285- Los apoyados por las autoridades son promovidos, pero anulan sus máximas cualidades.

Delacroix decía que las autoridades serán “la perdición para los grandes talentos y la casi totalidad para los mediocres” (El puente de la visión, Eugène Delacroix. ed. Tecnos, col. Metrópolo, p.100).

286-  Más que una obra de arte, el artista crea y plasma su saber hacer.

287- La obra original tiende a tener magia;  lo virginal, es su referente.

288- Los llamados círculos mágicos son ante todo, círculos. Elcírculo es aceptado como símbolo del Cielo. Sin la condición geométrica de círculo, ¿se da la magia?

¿El cuadrado es menos mágico?. El cuadrado es aceptado como símbolo de la Tierra.

¿Y el triángulo equilátero? ¿Y entre éste y el isósceles?

En la ‘piedra bruta’ no veremos magia.  En la cúbica hay una transformación. En la cúbica añadiendo una pirámide en uno de sus lados, hay plusvalías mágicas. 

289- Si el arte en la prehistoria servía para rituales mágicos, ¿acaso el arte se ha ido creando por magos, en cuyo subconsciente existe la llama del recuerdo de tiempos pretéritos? ¿A ello lo llamamos vocación?

Parte de la obra de arte sería debida a la historia genética del artista. 

Unos recuerdos que se trasladarían al hoy presentados con una estética actual.

290- La reflexión artística es centrípeta y esotérica, pero la ejecución artística es centrífuga y exotérica.

El contenido de la obra queda velado. Ahí podría estar la clave del arte. De ahí también que el copista se limite a la condición centrífuga y exotérica.

291- El artista cuyos dibujos se basan en cuerpos geométricos, es un creador esotérico.

292- Una obra ‘bendecida’, cuando entra en un museo pierde sus valores: sólo es obra de arte. En su lugar habitual genera plusvalías esotéricas.

293- La obra esotérica es  misteriosa, enigmática. Como el quehacer espiritual.

294- La imagen religiosa que tenga aura, sacada de allí la perderá. Quedará un vacío profundo...

295- La pintura realizada al natural, contendrá aura. Nula, si  parte de la fotografía para producir la obra.

296- A mayor aura la utilidad del objeto lo es por su inutilidad formal.

297- El objeto utilizado habitualmente para un ritual, incrementa su aura.

298- Algunos acuarelistas se sienten reproductores de trucos.

299- El artista tiende a poseer un color dominante. O que le domina…

Será prestidigitador de la pincelada y el color.

300- En la pintura las veladuras proporcionan el dato ‘velado’, arropando la realidad y dándole una nota de misterio.

301- La indefinición del arte proporciona notas de misterio. 

Preguntarse qué habrá querido decir el artista? es motivo de que la imaginación del espectador se mueva y recree la obra.

En Florencia (Italia, s. XVI, se ponían imágenes misteriosas, que requerían ser descifradas para así dar rienda suelta a la imaginación.

302- El taller del artista, es un lugar de creación, alentador de misterio,

zona mágica.

303- Una obra mestra és sempre un misteri (El misteri de la joventut, Jacques Nichet, La Revista del Mercat, núm. 3, 1995, p.19).

304- Rodearse de arte es rodearse de misterio,  de conexiones con aquellos creadores.  Son llaves que facilitan el acceso a otros estadios. Es una forma de desmaterializarse.

305– De la comunión del lienzo con la mano del artista surgirá la obra de arte.

306-  El artista no crea la obra para que sea mirada, sino querida.

El acto artístico se convierte en un acto de amor.

307-  El artista que toca los materiales se integra en ellos y en el tema/obra.

308-  El artista genera energías en sus obras.

309- El artista debe ser un zahorí del tema y la pincelada.

310- El artista sigue habitando entre su población a través de sus obras. 

Si alguna obra es copiada, la pervivencia se acentúa y, por el contrario, el no copiado, no revive.

311- En lo desconocido nos enfrentamos con el misterio.  En éste el espectador desconoce su condición ofensiva.

312- El misterio en el arte endulza la mirada del espectador .

“Sólo el misterio nos hace vivir” (Federico García Lorca, 1934).

313- Las veladuras, con el paso del tiempo, se irán transparentando y crearán un misterio especial.

La veladura creará la revelación o el desvelo.

 Sócrates: “¿Es lo visible lo suficientemente diáfano como para que se pueda distinguir lo que se esconde detrás? “ (Teorías del arte. Moshe Barasch, Ed. Alianza Forma, p.26, Madrid 1991). 

314- Lo lúcido si pertenece al instante, es más lúcido.

El instante, o tiempo mínimo y el tema original, tendrán valor de chispazo.

315- El dialogante lúcido brilla con su diálogo y éste toma una forma estética bella.

316- La lucidez proporciona deseos de expresar ideas lúcidas al oyente; el  lúcido facilita luces; las luces tienden a apagarse.

Algunos son ‘lucernarios’; otros, intermitencias.  ¡Que ya es algo!

317- La máxima lucidez da la máxima anormalidad.

¿La máxima lucidez llevaría al lúcido a la locura?

318- El arte es el producto deslumbrante del esfuerzo creador del ser humano, como un pequeño demiurgo.

La inteligencia, si es creadora, tantea siempre nuevos proyectos.

La inteligencia se regula, se autorregula y se conduce en libertad, orientándose hacia objetivos por tanteo.

319- El artista atormentado plasma sus tormentos en sus obras; el alegre, sus alegrías; los mediterráneos, su luz…

320- El artista ‘alumbra’ obras de arte; en ellas intenta recrear sus deseos.

321- La mirada ve parte de lo alumbrado y parte de las sombras.

La mirada del artista y la luz no pueden encontrarse a la misma longitud por imposibilidad física cuando el artista mira un objeto sobre la Tierra.

322- La lucidez del artista reconduce sus conocimientos hacia cotas de originalidad.

323- El cansancio reduce  la capacidad de trabajo y la lucidez.

324- El artista con amplios conocimientos es también un ilustrado;  es el ‘lustre’ del conocimiento.

El brillo en pintura tiene connotaciones de lustre, o sea, de obra ilustrada.

325- La serenidad tiene visos de austeridad.

Con el paso del tiempo el artista se torna austero.

¿Cuanta más austeridad mayor lucidez?

326- Se es inteligente si hay lucidez.

327- La inteligencia funciona cual tangente: es tangencial. Al rozar en un punto de la circunferencia, vibra, luce, genera chispas.

328- Al miniaturista se le conocía por iluminista. La obra pintada, da lugar a una ‘iluminación’ (en Cataluña, se conocía entre otros a la artista Eude, autora de las ilustraciones del Códice del Beatus, s. X, Catedral de Girona).

329- No suele existir el gran arte sin que el artista haya pasado por momentos de soledad creativa, o en los de alguna (S)oledad.

Desde la soledad emerge la lucidez.

330- “Es el derecho a la soledad, el único baluarte de un artista” (F. Calvo Serraller, La luminosa soledad de Pérez Villalta, El País, 20.5.1995, p.22/ARTE)

331- Quan l’amor il·lumina l’art, l’art arriba a il·luminar la vida (Josep Lloveras i Feliu, catálogo Així vaig pintar María Gay.  M. Gay,  Fundadora de las Hermanas de San José,  Girona).

332- La reflexión constante, tomada con método, lleva a momentos de lucidez.  Dicha lucidez, luces..., se traslada al lienzo.

333- Quien busca conocimiento, busca luz.

Los consejos son regalos de saberes.

334- El brillo es lo contrario de la luz: el primero es efectista; el segundo es ofensivo, tiene dirección.

335- El brillo tiene connotaciones de ‘brillante’.

336- El destello vibrante puede motivar al comprador.

Los destellos le obligan a moverse para encontrar el ángulo óptimo de la obra. Entonces, al no dudar que el brillo tendrá alguna fuerza, si obliga al espectador a deambular delante de la obra hasta situarse en el punto de vista óptimo para verla.

337- La vidriera es como una pared de colores, pero que aquí la obra  resulta translúcida. Cuanto más reducida sea el área de la vidriera, más se acercará a la idea de pared;  cuanto mayor, más se nos presentará como vidriera. 

Los efectos de la luz natural crearán una atmósfera ‘iluminada’, no material. Sus efectos serán vitales.

338- Si las vidrieras de un recinto religioso son azuladas, la atmósfera que penetre en el recinto será azulada. Cual cielo... Son imágenes inusuales, mágicas.

339- Las vidrieras del gótico son áreas mágicas. La luz que atraviesan las vidrierascontribuía al desarrollo de la idea de presencia divina. Era luz natural recreada. Para el estudioso del tema sugerirán valores metafísicos.

340- El contraluz en la montaña dará fuerza vital al entorno  y a la obra.

341- Con poca luz, la obra de arte ‘duerme’; con intensa luz, está viva.

Con luz que reciba de todas direcciones se la desnuda y se presenta cual cuerpo plano. Sus efectos quedan anulados.

342- La luz tiene el sentido de iluminar y se asemeja a ‘tener lucidez’.

En tiempos pretéritos el sol se consideraba un dios.

La luz puede admitirse como un valor divino.

Para la luz, no utilizar el blanco. Recordar que existe el amarillo cadmio.

343- La luz de vela es intimista.

Esotérica por el fuego, uno de los cuatro elementos. 

344- Las luces (aura) en la cabeza de los santos suavizan el drama temático que representan.

Con el aura el espectador valora el Cristo como menos sufriente.

345- Numerosas pinceladas darán agobio.

Pocas pinceladas, darán claridad a la obra y lucidez al autor. Si se tiende al monocromo, mayor lucidez aún.

346- La claridad de espíritu se manifiesta en cada obra de arte.

A mayor claridad en el arte, mayor claridad de espíritu tiene el artista.

La  síntesis artística daría el mejor espíritu.

Conseguir que el enfermo mental copiase ‘claridades’, ¿esclarecería su mente?

347- Noche, máscaras y fuego darán notas de misterio.

348- Mente clara pinta temas claros;  oscura, temas oscuros.

349- El artista sentirá obsesión por su arte, aunque lúcido y controlado para poderlo dominar.

350- La ficción tiende a volver anormal al que la practica usualmente.

Lo sano se acerca a la realidad, ¿por estilo realista, tal vez?.

351- La admiración es una forma suavizada de adoración.

La técnica de dorar tiene contenidos adoradores.

El oro sirve para adorar, pero primero para dorar.

352- La desnudez, además de ser tema tradicional, se halla en las ramas del árbol sin hojas, en el campo de fútbol sin público, en la iglesia vacía de feligreses, en el reloj sin horarios impresos, etcétera.

353- Si el artista  tiene obras en lugares de culto, compartirá la adoración.

354- Si el director de una coral, o un artista plástico, es ya anciano, se conseguirá un valor espiritual similar al de las iglesias antiguas.

355- La música de acompañamiento de un restaurante, es similar al fondo de un lienzo.

La música en la iglesia es otro fondo.

Museos y galerías de arte son fondos.

356- La iglesia antigua invita a la oración; la contemporánea a recordar los problemas del día.

El arte contemporáneo de cada época, debe traducir los sentimientos de su época.

357– Cuando un grupo de artistas se reúne en un centro para rezar, se produce mayor espiritualidad que cuando se reúne el ciudadano medio. Si el grupo se halla en una iglesia la espiritualidad es mayor y se acentúa si delante suyo tienen  una excelente obra de arte. Sin embargo, se reduce si la obra es de menor importancia.

358- ¿Al pintar ‘dioses’, el artista tiende a trasformarse en (C)reador?

Se acerca al Gran Colega o Gran Arquitecto.

359- Trabajar en arte sacro es una forma de colaborar con los dioses.

360- Algunos artistas han sido tildados de divinos.

Ante los encargos de los religiosos aprovecharon para autorretratarse personificando dioses y santos: escasa humildad.

361- Dioses y santos, áurea etérea y bien definida, respectivamente.

Al santo, darle más sfumatto; tendrá mayor humildad y quedará más claro el ‘olor’ a santidad. Los dioses no necesitan tanta demostración y precisión y sí indefinición. La indefinición aleja al objeto. El sfumatto nos lleva a pensar en el incienso que envuelve los altares.

362- Al representar a los dioses a imagen del hombre, aquellos salen devaluados. Es preferible representarlos con algún símbolo, para que cuando se den a conocer en su realidad, en el peor de los casos, no se parezcan al mayor depredador del planeta tierra.

“¿Qué es Dios?  Es longitud, anchura, altura y profundidad”(San Bernardo de Claraval, “De la consideración”, libro Geometría Sagrada, por R. Lawlor. Ed. Debate)


363- El artista creará dioses mudos para que gracias a su mudez no se  produzcan estragos en su nombre. 

364- “El hombre que sueña con ser Dios vive una pasión inútil” (Reconquistar la alegría, Carlos Gurméndez, Sartre, El País, 30.11.1994, p.14).

365- Los temas del cielo, los santos y los dioses, representarlos con punto de vista bajo: para elevarlos...

A los demonios, desde un punto de vista alto.

366- La creación es propia del Creador: el gran Demiurgo. Según la religión, de dioses creadores y en el arte, de artistas creadores.

367- El artista “lleva el castigo de Dios, celoso de su creación universal, pero también satisfecho de haber formado un semi-dios...” (Horpos, de J. Benítez Cotta. Ed. Edime, Caracas y Madrid, 1956, p.12).

368- Si aceptamos que la naturaleza la ha creado Dios, el artista paisajista sería el divulgador del trabajo de Dios.

Algunas religiones prohíben recrear la figuración: lo que ha creado el Dios revelado no lo puede recrear el hombre. Una gran pauta para apoyar la abstracción o cualesquiera formas de no figuración formal.

369- Lo hierático asume un papel místico, alejado: aplicado a dioses, faraones y reyes.

370- El símbolo pertenece al esoterismo, a lo hermético.

A Dios se le presenta con un triángulo con un ojo en el centro, por ejemplo;  al Espíritu Santo, en forma de paloma y lenguas de fuego; al niño Jesús, con un cordero. Para el Arte Real otros. Etcétera.

Los símbolos son de interpretación generosa.

371- Hablar de artista dominguero es menospreciar su quehacer.

Para los católicos, una forma de colaborar con la sagrada orden de no trabajar en domingos.

Para el judaísmo, será el sábado.

¿Desde cuándo al verdadero artista se le imponen días y horarios de trabajo?

372- El arte es alquimia: se juntan materiales e ideas del espectador para recrear la obra.

Cuando la obra de arte nos transporta más allá de lo que vemos, estamos ante lo sagrado (Alquimia & Mística. El Mundo Hermético. Por A. Roob. Ed. Taschen).

Y lo escondido es el objetivo.

373- En cada obra de arte espiritual existe un microuniverso sagrado.

374- El arte tiene tendencia en devenir sagrado, o casi. 

En el objeto central (por tema central) se concentra la máxima espiritualidad.

375- El mismo lugar de creación habitual deviene en espacio sagrado.

376- La importancia del arte es su condición sagrada.

Será artista consagrado, el reconocido.

377- Conseguir obras de arte que rezumen espiritualidad es acercarse a  valores de divinidad.

El arte se torna sacro.

378- Lo sagrado en arte se consigue gracias a la pátina que proporciona el paso del tiempo. En la Edad Media, se aceptaba que la imagen sagrada era portadora de valores y sentimientos.

379- Si Cristo vivo, puede estar en sufrimiento. Si muerto, no existe sufrimiento. El dolor del espectador se suaviza. 

“Cada herida es un regalo que no debemos dejar de agradecer: en ello está nuestro patrimonio y nuestro espacio sagrado interior”. (Los espacios sagrados, art. de A. Gala, El País Dominical, 26.2.1995, p.1229.

380- Del éxito de los monjes de Silos al cantar gregorianos, sor Marie Keyrouz dice : ”Se debe a un retorno de la gente a lo Sagrado, a la espiritualidad” (El Periódico, 10.4.1994, p.53).

Aplicado a la estética, ¿es un retorno a la figuración?

381- El arte ha recibido el valor espiritual de lo religioso; la religión, lo divino del arte. El arte, se acerca a las divinidades de la religión y ambos, se divinizan.

382– La facilidad del artista al pintar un Cristo en la cruz, se debía a que estaba reinterpretando su propia vida: su Calvario.

Al artista enfermo crónico, le será más fácil pintar un Cristo y temas místicos que uno que esté sano.

Para conseguir ser un artista ‘divino’ hay que ‘sufrir’.

Franz Schubert: “Mis creaciones son el fruto de mis conocimientos del dolor. Aquellos que ha engendrado el dolor son los que gustan más al mundo.”

Y así, sucesivamente, diremos que la dureza del estudio eleva al arte,  y también induce a la serenidad.

383- Cristo de yeso es cristo transeúnte. ¿Y de cemento? Este es un cristo falso.

Lienzo, madera o material fruto de cantera, dan cristos más nobles, más ‘verdaderos’.

384- Rostro de Cristo que mira al espectador, inquiere. Óptimo para el necesitado.

La mirada se convierte en inquisidora para aquél que atenta contra la sociedad.

385- Cristo antiguo, si está bien trabajado, tendrá valor de reliquia.

El tiempo trabaja paralelo al arte espiritualizándolo.

La pátina da valor místico al objeto-arte.

386- Pintar un tema que se acepta con convencimiento podrá aflorar el arte.

¿Puede el ateo pintar un Cristo? La figura sí, pero no su contenido.

387- “La doctrina de Cristo excede a la de todos los santos, y el que tuviere espíritu hallará en ella maná escondido” (Imitación de Cristo, Thomas  de Kempis. Ed. Apostolado de la Prensa, p. 2).

El artista creador tiene ideas y mensajes que el espectador podrá leer, pero si la cultura entre ambos es harto desigual, ¿se producirá un acercamiento con tal salto de escala?

388- “A mal cristo mucha sangre”.

Recogido en algunos libros de aforismos.  Nada original.


389- El Cristo vivo facilita el diálogo; el muerto, lloros, lástima y sobrecogimiento, suavizando los problemas del espectador.

390- Quien ve una obra acorde con sus ideales estéticos, descansa.

 “Donde está tu tesoro, allí está tu corazón” (Imitación de Cristo, de T. Kempis, ed. Apostolado de la Prensa, p.197).

¿Qué sucede con aquella sociedad en que el gobernante impone un gusto estético diferente del de los ciudadanos?

391- El suicidio es un trazo vertical que todo lo corta. También considerado tangente.

Quien elige su arte y opción artística, elige su destino. O se burla del arte o de su destino .


Se cumple la orden de J.C.: “todo lo que tengáis dadlo a los demás y seguidme”.

Aunque más que entregarlo, los demás se apresuran a apropiárselo.

392- Al artista se le dispensa ‘culto’ por su condición.

Es un sujeto sui géneris,  cual rara avis.

393- Entre la gloria y la indiferencia, el artista siempre empieza por la segunda.

Cuando acaba en la gloria, suele ser en la del Señor.

394-  La humildad es necesaria para conseguir espiritualidad.

395- El artista vive en una dimensión diferente de la habitual que es el mundo de la creación artística, en la que subyacen valores espirituales.

396- El artista es un descubridor de bellezas, sí, pero personales y espirituales: pinta su interiorización y espiritualidad.

397– Las abstinencias son camino de espiritualidad. Motivo: la abstinencia reacondiciona el pensamiento; recrea la voluntad.

398- El arte es espiritual pero algunos colegas se desollarían vivos.

399- El espectador es sujeto pasivo que recibe la fuerza del artista a través del arte. Fuerza, pero espiritual. El artista trabaja sobre el espectador, afectándolo.

400- El aislamiento provoca angustia que, reconducida, generará espiritualidad, misticismo.

401- Si el centro religioso fue construido manualmente, existe espiritualidad; si básicamente fue construido con maquinaria, habrá materialidad.

Hassan II, rey de Marruecos (1993), hizo construir en Casablanca la mezquita más grande del mundo; toda la construcción fue manual: seguro que habrá espiritualidad.

Las creaciones artísticas ‘manuales’, al ser artesanas, asumen el papel espiritual.

402- El arte es un sustituto de la religión, o religión misma: religa...

Una sociedad sin arte estaría falta de espiritualidad ‘laica’. ¿El arte es la gran religión laica?

403- La religión es la espiritualización etérea; el arte, la plasmada.

404- Las grandes religiones vienen de Oriente. Si queremos que el arte tenga espiritualidad, el artista deberá estudiar el arte de Oriente.

Se habla de estar ‘orientados’ cuando acertamos en nuestros objetivos.

405- El Greco es misticismo. La obra del Greco es mística. ¿Como todo  arte que se precie espiritual?

406- La pintura de temas religiosos y espirituales espiritualiza la obra, a su autor y al espectador.

Al ver las obras del coleccionista, vemos sus necesidades.

407- El artista ya no sirve a causas espirituales ajenas a su arte.

408- Jacques Chirac dijo (19.7.1991) que las obras de arte “son obras del espíritu”.

Después de las pruebas atómicas de 1995, ya no tiene autoridad para hablar de espiritualidades.

409- En la verdadera obra de arte existe lo no revelado, que se halla vedado para el espectador no espiritual.

410- El arte espiritualiza el habitáculo donde se halla.

411- El arte que se utiliza para satisfacer necesidades espirituales: vasos, muebles, cosas, vestimenta, etc. lo llamamos artesanía. ¿Su diferencia con el arte?:  Su función de ‘utilidad’; su vulgarización y necesidad para ejecutar una función lo convierten en artesanía.

412- La obra espiritual sólo podrá valorarla quien sea espiritual; las obras irán de espíritu a espíritu, cual ‘Juego de la Oca’. 

Los espectadores de mente ‘figurativa’ tenderán a aceptar lo figurativo  y los que piensan en abstracto, sólo obras de lectura no tradicional.

413- El apunte es la gran obra espiritual del artista.

Son obras que habitualmente no acuden al mercado, o sea, no son objeto mercantil y el artista es consciente de ello al crearlas.

414- A medida que se liberaliza la economía el ciudadano necesita de la espiritualidad del arte. Tal necesidad, que se acrecienta, sólo podrá satisfacerla la figuración o la semifiguración.

415- Pintar desde posiciones ‘altas’: en la montaña o en un taller en el ático para  pintar el entorno, ayudarán a espiritualizar la obra de arte pintada.

416- El estilo gótico apunta espiritualidad.

417- La pintura de varias sesiones y veladura, espiritualiza; ¿al contrario con alla prima? En este caso no ha habido tiempo para recreaciones.

418- “Para Beuys todas las acciones Fluxus son como ejercicios espirituales” (Cuando el dedo señala a Beuys y el cretino ni ve, artículo de M.C. en ABC. p.X,  23-1-1995).

419- Toda obra de arte pasa por la mediación del espíritu.

¿Nos podemos extrañar que el arte tenga contenidos de espiritualidad?

420- Quien pinta temas bíblicos se mueve en momentos de intimidad y de espiritualidad; si son encargos, de espiritualidad encargada.

421- La modelo puesta sobre el suelo tiene valores materiales; elevada sobre un pedestal, valores más espirituales; sobre una cama, valores sensuales; al volante de un coche, valores consumistas, mundanos.

422- Un lienzo en vertical aportará espiritualidad a la obra,  ¿y en horizontal?: profundidad.

423- “La pintura es un arte espiritual” (Hegel); es “pura apariencia desmaterializada” (Theodor Visches)

424- El artista busca la espiritualidad pero pinta con materialidad.

425- Una obra d’art, abans que tot, és quelcom d’espiritual (Escrits sobre art, J. Torres García. Ed. 62, p.143).

426- Puede que las realidades psicológicas y espirituales de una época se expresen a través de sus artistas, y el gran valor del arte sería que en él se concentrarían tales valores que no suelen estar en otros trabajos que produce la sociedad.

427- Una obra con atmósfera tendrá valores espirituales.

428- La reflexión sintoniza con la espiritualidad.

429- Lo transparente es trascendente.

La máxima espiritualidad se conseguirá con técnica de veladuras.

430- Opacidad y transparencia son dos alternativas, material y espiritual, respectivamente.

La espátula tiende a jugar a favor de lo material, la masa. El pincel es óptimo para espiritualizar la obra.

431- El artista que ritualiza su arte es un iniciado.

El rito prepara para la fase espiritual.

Habrán ritos en todos aquellos quehaceres humanos que busquen la trascendencia en el asunto, objeto de trabajo y estudio.

432- Con el rito lo material se transforma en algo vivo, vital, espiritual...

¿El artista debe intentar asignar algún tipo de vida a cada objeto que pinta?

433- En el arte no se buscan utilidades materiales sino espirituales.

El arte suele entenderse ‘popularmente’  como obra no útil.

434-  Los árboles altos en un cuadro representan espiritualidad, como el gótico de las catedrales.

435-El artista al profundizar en su arte se acerca al misticismo.

436- Artistas con valores místicos suelen tener patrimonios materiales escasos.

437- Sin misticismo al artista le será difícil desarrollar su actividad artística.

438- Cuando alguien eleva o tiende a profundizar al máximo su actividad se torna místico.

Quien desarrolla misticismo se acerca a lo profundo, lo sublime.

439– Quien profundiza en el paisaje, la naturaleza, tiende al misticismo panteísta. ¿Fue ello uno de los motivos por lo que se atacó al realismo en las últimas décadas?

440- En el arte la concentración de esfuerzos del artista proporcionará valores casi místicos.

441- Van Gogh dijo que “el olor de la trementina tiene un no sé qué de místico”. ¿Qué han aportado el arte de la pintura los olores? ¿Y a la acuarela? ¿Y los sonidos del entorno del artista?

442- La montaña elevada nos presenta valores místicos, naturalistas.

443- Con la preocupación del artista por la trascendencia de sus obras, el artista y su obra se acercan al misticismo.

444- Salvador Paniker: “El arte debe aunar mística y creatividad” (Bon dia Catalunya, TV3, 9’50h a.m., 24.11.92).

445- La obra de arte facilita el viaje místico: el retorno a la pureza.

Kandinsky consideraba que “sólo el arte puede hacernos alcanzar el orden cósmico, del cual la ciencia y la filosofía nos han separado irremediablemente” (La gramática de la creación. Ed. Paidós, notas de Philippe Sers, p. 102). 

446- A través de la obra de arte se busca un momento místico, purificador.

447- El creador sentirá la necesidad de alcanzar valores de perfección en su disciplina; entonces se acercará al ascetismo.

La perfección se toma como uno de sus objetivos.

“Ser virtuoso no es suficiente. El espíritu es la calidad fundamental en la realización de una obra de arte, el espíritu que busca continuamente la perfección y cuya búsqueda progresa capa a capa como un objeto lacado”(Tesoros vivos. El País Semanal, 29-9-1996, p.50-51).

“El destino de la especie no consiste en otra cosa si no en progresar hacia la perfección”(La vida como azar. J. Jiménez. Ed. Mondadori, p.30). 

448- Cuando el artista se rodea de lujos tiende a ir abandonando el ascetismo.

449- El artista será un asceta que supere la materia: sólo así emitirá valores.

450- El artista sigue su arte-quehacer con devoción.

451- “L’art en totes les èpoques ens mostra l’eternitat de les coses” (Escrits sobre art. Ed.62, J. Torres García , p.111).

452- Quien se base en lo etéreo, será etéreo su reinado.

Se es y se será según lo que se pinte y los materiales utilizados.

453- Una regla, cuando se la desarrolla y acepta, tiene valor áureo.

454-El médium es un medio, como el artista plástico.

455- En el ex voto el artista buscaba recrear el alma del santo y la del accidentado: a modo de médium...      

456- El arte posibilita la  armonía entre los ciudadanos y los valores metafísicos; de ahí que las personas religiosas utilicen el arte como médium.

457- Cuando algunos dicen que hacen de abogado del diablo, en realidad sustituyen al diablo.

458- Si el espectador desea una vida ascética, en su intimidad querrá un arte ascético; de lo contrario, un arte transeúnte.

459- El arte del verdadero artista contendrá valores metafísicos.

La metafísica será un estadio superior que el gran artista alcanzará.

460- La música religiosa tiene valores metafísicos.

“¿Cree acaso Mauricio Sotelo en un más allá que acude con su música? No cabe duda. Detrás de la música hay un mundo misterioso y el sonido es la vibración del espíritu, luz divina. El sonido es Dios”(Art. de ......sobre Mauricio Sotelo. El sonido es Dios. El País, 18.11.95, p.19). ¡¡¡¡¡¡¡¡¡¡¡¡¡¡¡¡

461- Algunas creatividades del realismo son metafísicas.

462- La forma se muta por amor del artista y alcanza valores metafísicos: el objeto-cuadro deviene obra de arte.

463- Todo comentario profundo sobre una obra de arte nos acerca a la reflexión metafísica.

464- Imaginar es una forma de ‘trasladarse’, es acudir a un escenario no real; el valor metafísico del arte.

465– El valor intrínseco de una obra de arte es la de su alma, o sea, la del artista.

466- Cada obra de arte es la sombra del artista. Cada obra contiene el alma de su autor.

467- El espejo representa al sujeto, como el arte, aunque con lenguaje diferente.

El espejo ‘retiene’ el alma del artista, como el arte la del espectador.

468- La obra de arte tiene que reflejar que es un producto del espíritu ‘humano’, ya que sin alma en el objeto no existiría arte.

Entre los objetos de una composición ¿el valor alma se hallará en el objeto mayor, en otro, en varios o en todo el conjunto de la obra?

“Cuando mis manos trabajan el barro, siento los cambios de la tierra, los diversos materiales. Siento tanto la naturaleza como el espíritu. Uno debe convertir la tierra en vida, darle significado”... “Vemos sin ver”...”Si yo siento la materia, ella me siente”(Tesoros vivos. El País Semanal, 29-9-1996, p.41).

469- “Los espejos se utilizan para verse la cara y el arte para verse el alma” (Bernard Shaw, Revista Más Allá, núm. 71, p.87).

470- Sacralizar es individualizar.

Desacralizar es vulgarizar.

471- Las canciones de la propia tierra ensanchan  el corazón de sus hijos,  dando profundidad al espíritu. ¿La pintura igual? El arte que producen los artistas de una región será muy apreciado por los ciudadanos de aquélla.

Se produce un efecto de identificación entre el artista, el espectador y el  comprador de arte.

472-  Cada obra es animada por un espíritu, sí, pero primero por el del autor.

473- La mano es impulsada por el espíritu del artista.

474-Sobre el arte, Malevitch escribió en 1922: “tal vez, todo lo que llamamos espíritu es el movimiento de la materia”.

¿La materia se  mueve? (Ver Kasimir Malevitch, un conflicto trágico. Ed. Parsifal, 1991).

475- El artista antepone el espíritu a la materia.

Al pintar considera todo objeto como animado.

476- Animar un paisaje es asignarle alma.

“En Islandia, los campesinos (y no sólo los campesinos) creen que las rocas, las piedras volcánicas, la naturaleza toda está habitada por pequeños espíritus” (artículo Ktarval el visionario, por Victoria Combalía, El País, Babelia/21, 18.9.1993).

477- La cultura animista significa que los humanos se transforman en espíritus que se reencarnan en la naturaleza y el mundo animal.

El siguiente paso: culto a la naturaleza.

¿El alma del artista entra en sus obras?

Miró decía: “Para mí un objeto es algo vivo. Este cigarrillo, esta caja de cerillas, contienen una vida secreta mucho más intensa que ciertos seres humanos. Cuando veo un árbol recibo un impacto como si fuese alguien que respirara, que hablase, un árbol también es una cosa humana” (Revista Milenio, núm.3, art.  Por qué nos fascina Miró, p.13).

¿ Cómo elevar el objeto si de la piedra sólo pensamos que es un objeto inanimado?

Aceptada la idea que todo objeto tiene vida, todo se trata con valoración diferente.

Julián Marías: “La ciutat és el text en que pot llegir-se la contextura d’una ànima” (Dossiers El temps de la imaginació, Proyecto BCN-2000, 1995, p.41).

478- “Quien no tenga un amor casi físico por todas las formas sensibles de lo creado- y, naturalmente, por las más atrayentes y perfectas- no puede ser artista verdadero”(Papini. Diccionario de Axiomas, Juicios y Reflexiones. J. Sintes. Ed. Sintes, p.102). 

479- El agnóstico vive en la paz una moral propia; el creyente en una religión, en la paz de la fe; el pintor figurativo vive en el mundo de la realidad; el abstracto, en el  mundo del sentimiento.

480- Si la religión católica desapareciera de Occidente, lo único que quedaría en el Vaticano serían los frescos de Miguel Ángel y los trabajos de colegas artistas-artesanos del Arte Real, que normaron sus actividades y trabajos a través de los Colegia Fabrorum.

Por la construcción y el Arte sería recordada la Religión.

481-  La compañera del artista varón, le ayuda al máximo en su promoción y le idolatra. La mujer artista no suele ser ayudada por su compañero. Salvo honrosas excepciones. Constato.

482- Las dos grandes religiones de finales de nuestro s. XX  son la Ciencia y el Arte. ¿Y las del Tercer Milenio?. (ver el último aforismo.)

483- Más antigua que la religión es el arte. La religión pertenece a la historia; el arte a la prehistoria.

484- Una de las bases en que el artista se sustenta es su fe en lo que hace,  ello le da aguante.

485- Juntar las manos tocando con las yemas de los dedos la barbilla, dará sensación de rezo; de elevar la reflexión. Entrelazándolas y bajo la barbilla, denotará búsqueda de soluciones a algún problema.

Cada gesto será un mensaje que deberá intentar interpretar el espectador.

486- Con temas de ángeles, querubines y vírgenes amamantando al niño Jesús, el artista creaba desnudos permitidos. Figuraban en función del ‘guión’. Siempre y cuando fueran dignos...

487- Quien no ama el arte no podrá tener vocación de artista, y vocación aquí implica amor al arte.

 “Quien elige el camino del corazón, no se equivoca nunca” (proverbio Maya).

La frase del ‘déjalo todo y sígueme’, es válido para sacerdotes y artistas. En cierta medida ambos correrán caminos paralelos.

Los artistas son los nuevos clérigos en una sociedad orientada al laicismo.

488- Sin vocación no se siente la necesidad de incrementar el nivel artístico.

489- La formación dará conocimientos; la vocación, ansias de saber y hacer. Hay artistas que se basan en su vocación; otros en su formación. Lo óptimo sería unir vocación y formación.

490- El artista vocacional desconoce la fecha histórica en que empezó a tratar el arte.

491- La vocación del artista se activará cuando vea el arte que se halla en la línea de su vocación.

Es la identificación con sus intereses artísticos.

492- Quien teniendo vocación para una disciplina artística la ‘toca’, quedará prendido,  y lo que se toca, también  ‘toca’

493- Quien no realiza su vocación, está mutilado.

¿Quieres saber la vocación de un ciudadano?, espera a que se jubile.

494- La vocación viene determinada por una necesidad inherente al sujeto.

495- La vocación es un punto de partida, pero puede resultar un fin en sí mismo. La vocación, realizada, es equilibradora  para el artista y clave para definir una personalidad armónica.

496- ¿El gran artista, acaso es el eco de un colega?.

¿Puede existir una simiente que sólo el vocacional recoja?

497- Artista, no pierdas tu amorosa costumbre de  descubrir.

En línea al aforismo 876 del libro Camino: “Niño, no pierdas tu amorosa costumbre de “asaltar sagrarios” (ed. Rialp., Camino, por  Escrivá de Balaguer).

498– El artista debe obsesionarse por lo que hace, debe sentirlo, vivirlo… La obsesión conlleva y recrea la presión en un punto y como si de un efecto físico se tratara, la obsesión / presión hará conseguir el objetivo buscado.

499-  “Algunos pintores llevan sus cuadros en la cabeza. Yo los llevo en las entrañas” (Philip Jarrison, Curso de Pintura y Dibujo. Ed. Parramón Planeta-Agostini, libro 47, p.1773).

500- La obra original tiene una valoración áurea para el espectador; el retrato, más todavía. La reproducción mecánica tiene valor áureo reducido o nulo.

501- El autorretrato perpetúa la memoria de su autor.

502- Al retratar hay que penetrar psicológicamente en el retratado.  Esto,   transgrede el objeto.

Aún delante de la modelo se trabaja con alguna referencia estética.

503- Ver autorretratos de artistas pintando, facilitan la comunicación con el colega que lo mira/estudia.

504- Al escribir sobre sus conocimientos el artista se autorretrata, y al hacerlo, aclara ideas.

Para Vicenç Villatoro, Cultura i Lletres, Institució lletres Catalanes 2-1997: “Per qué escric? Primer, per intentar entendre. Segon, per compartir el que m’ha semblat entendre.”

505- Si el artista se autorretrata en un tema tradicional religioso, no se acogerá a la representación de Judas ni del demonio: procurará tener un buen papel.

506- La figura humana materializa el retrato; el rostro lo humaniza.

El brazo no nos representa y no lo tomamos como animado; los pies tampoco: sí el rostro.

507- En el retrato vemos el aspecto, semblante y catadura moral del artista, más la del retratado.

508- La dureza del trazo dará la dureza del retratado. Duros para el anciano, suaves para el niño.

El entorno, si el retratado es un de anciano, será poco neutral; al contrario en el del niño: fondo neutral.

509- Lo que el retratado luce en las solapas, resaltarlo: forma parte de los gustos e ideología del retratado.

Si lleva medallas, que luzcan bien. Medallas y abalorios se llevan para lucirlos... Mensajes para los entendidos.

510- Delacroix decía que los retratos deben tener “carácter de simplicidad, que debería ser su principal”.

511- La dureza del retratado requiere de la ausencia de emociones en el rostro.

 Quien pinta una imagen de su imaginación no hace un retrato sino una máscara.

512- Cuando el objeto se conoce se puede retratar.

513- Tener el retrato de un ideólogo al que apoyamos, nos recordará intermitentemente tal ideología.

Es la fuerza del retrato. 

La fotografía tiene un valor menor que el retrato pintado. Menor que la manualidad.

514- Si el retrato está pintado con un buen nivel técnico/oficio y se refleja la psicología del retratado, entra en una realidad autónoma.

515- La sociedad que insistiera en el retrato haría retomar el animismo a la sociedad.

516- Autorretratarse es autopsicoanalizarse.

517- Los apuntes del artista tienen valor de autorretrato,  que sólo leerán otros colegas.

Los modos de expresión del artista en sus apuntes son, en parte, fruto de su expresión.

518- La imagen escogida es un instante eternizado.

Cada objeto se somete a una imagen: su imaginario.

En cada objeto existen los referentes de la sociedad.

La eternidad es un instante alargado. No finito.

519- “Para los ricos y famosos, el único objeto de deseo es la imagen. Ello es su propio fin” (Glamour, Regis Degray, El País, ENSAYO, 29-10-94).

520- Paisajes con cipreses es imagen de paz.

Si muchos cipreses, demasiada paz...

521- Las transparencias hablan de valores andróginos, de ahí su misterioso magnetismo.

522- Quien pinta el cuerpo de su compañera, al vender la obra, la prostituye: la vende.

523- En la ambigüedad el artista mantiene su privacidad.

La cultura de lo permeable.

524- El rostro se halla surcado de mensajes.

El dolor rompe el semblante.

525- La serenidad da miradas relajadas, distantes.

526- La caricatura es la reducción de la fisonomía a los datos esenciales que definen un rostro.

527- “La inteligencia alcanza la grandeza cuando se une a la bondad”, (Marina  define en su próximo libro el valor de una ‘sentimentalidad inteligente’, por J. Sanpedro, El País, 23.8.1995, p.20/CULTURA).

528- Aquellos que poseen gran inteligencia siempre son libres (o se reconocen como tales).

La inteligencia como ejercicio nos conduce a la libertad, o a mayores cotas.

Sin libertad la inteligencia sigue una marcha lenta. 

529- La formación suele confundirse con la inteligencia.

El médico que sólo usa su formación puede enviar a menudo a sus pacientes a ‘descansar’ (por descansen en paz… En dirección al Oriente Eterno).

El que escribe bajo el no-dictado escribe desde la libertad.

530- “Hay bastantes cabezas que son libros y hasta bibliotecas; pero pocas inteligencias” (J. Balmes, L’home fàbrica, conferencia de F.J.Fortuny. Ed. Ajuntament de Vic, p.12).                                                   

531- En algunas calderas de la inteligencia no bullen novedades y sí ideas esperpénticas.

532- Trabajar sobremanera hace desarrollar el carácter del sujeto; con método, le ayudará a desarrollar su personalidad.

533-  Quien sabe que sabe, al sonreír lo hace discreta y silenciosamente. Quien no se plantea si sabe, ríe abiertamente. En el primero prima la inteligencia; en el segundo la espontaneidad.

534- La austeridad facilita concentrar la inteligencia.

535- La escasez obliga al desarrollo de la inteligencia.

536- La inteligencia se halla en el pensar complejo. Este utilizará  el anterior saber para una nueva complejidad. La mayor complejidad la dará el artista sometido a la fase creativo-artística.

537- Quien busca inteligencia en su quehacer y pensar diario, hace una selección acumulativa de conocimientos.

538- Si quieres incrementar tu inteligencia busca la globalidad de efectos en cada asunto. Dicha práctica irá puliendo tus conocimientos e inteligencia.

539- “La pereza es la hija bastarda de la inteligencia” (Elena I.,  y L. Ochoa, Elogio de la pereza, Dominical de El país, p.101,). ¡¡¡¡¡¡¡¡¡¡¡¡¡¡¡¡¡¡¡¡¡¡¡¡¡¡¡¡¡¡¡¡¡

540- La imaginación de la inteligencia procura abarcar 360º.

541- Quien ve poco sustituye la falta de visión por la sagacidad de su inteligencia.

542- La inteligencia nos facilita comprender sin incluso llegar a saber.

La inteligencia es sólo esencia; el resto, caparazón.

543- La inteligencia se transmite cual espejo. 

544- La casa en que vivieron inteligencias ‘planas’, no tiene vitalidad.

545- A medida que avanzamos en el conocimiento de la obra de arte conseguimos goce, que es pago a nuestra inteligencia.

546- Res no es resisteix a una voluntat enèrgica, intel·ligent i optimista  (por Josep M. Salaverria, 1873-84. Asociación cultural CETRES, Barcelona,  curso actividades 1994-95).

547- La inteligencia se desarrolla cuando te das cuenta de que estás delante de otras inteligencias.

548- La sabiduría tiende a hallarse en la madurez.

De Niño Dios, en el Templo, hay pocos.

549- La edad pule la sabiduría, sí, pero la del sabedor.

550- La sabiduría conlleva la manipulación de la ciencia y de las ideas teorizadoras con método y reflexión.

Un buen nivel de conocimiento se irá convirtiendo en una gran teoría y ésta se aplicará.

 “Lo que tiende sobre todo lo demás a elevar el espíritu del investigador es la certeza de sus demostraciones”. Leonardo da Vinci.

551- Cuando el artista  se adentra en el conocimiento de la naturaleza, ésta lo atrapa.

552- Para la personalidad la aventura más grande es la que nos conduce al autoconocimiento, a través del trabajo artístico, y de la aventura diaria.

553- El gran conocimiento tiende a tornar humilde al que lo posee.

554- El ensanchamiento de la base del conocimiento dará mayor fuerza y personalidad al diálogo.

555- En el fracaso (no premio) se inicia el éxito al obligar al artista a mejorar.

En los certámenes artísticos (con jurados neutrales)  se eleva el nivel del arte, por vía del incremento del nivel de conocimientos del artista,     premiados o no.

556- El pintor pinta según sus razones. Son sus medios materiales, conocimientos y gustos. A veces, se añaden objetivos (según el encargo, etc.).

557- Ante cada nueva teoría el artista penetra más en el conocimiento del arte. Todo conocimiento, al aceptarse es un reconocerse.

558-  En su mejoramiento requerirá de métodos. Ello le irá obligando a reflexionar y teorizar. Nuevamente es el conocimiento el objetivo, y necesitará compararlo con otros saberes: “Cuando el entendimiento no compara no tiene evidencia” (Jaume Balmes, L’home fàbrica, de F. J. Fortuny. Ed. Ajuntament de Vic,  p.33).

559- La personalización en las obras nos presenta al artista que ya posee cierto nivel de conocimientos.

560- La mirada del artista reordena el tema gracias a ciertas teorías de la visión. La obra final, lo será por los resultados de su visión. Para llegar a unos efectos/resultados, teorías y conocimientos se fundirán en una síntesis.

561- Algunos artistas entregan sus conocimientos a ‘piñón’ fijo, según formato y precio por punto (fijezas).

562- En la imitación se halla el reconocimiento del que imita al imitado. En la obra abstracta el espectador no se pregunta por el nombre del autor. El colega sí valora los conocimientos aplicados en la obra abstracta y necesita conocer al autor.

563- El artista debería saber que cada conocimiento podrá superarlo y no debe aferrarse a ellos, ya que le impedirían evolucionar.

Quien durante muchos años insiste y es rígido en un mismo estilo específico, ya no crea: se convirtió en artesano repetidor. 

564- A medida que el artista avanza en sus conocimientos requerirá mayor autodisciplina: el teclado es mayor.

565- Quien se acerca a los apuntes del artista se acerca a sus conocimientos privados.

566- La práctica pule el conocimiento: se lima/afina.

567- El pensamiento del creador es una puerta siempre abierta al nuevo conocimiento.

568- El apunte oxigena el pensamiento del artista y le amplia sus conocimientos y la creatividad. En el apunte se halla más identificado el autor.

569- ¿Debe derrochar el artista? Sí: imaginación y conocimientos.

570- La biblioteca del artista informa de una de sus fuentes de conocimiento.

571- La pintura formal es otro desencadenante de la imaginación.

Los ritos resultan puertas de acceso al conocimiento.

572- Los conocimientos que el propio artista presenta, son aquellos que son ‘explicables’. Los privados pertenecerán al cuaderno de bitácora.

573- Existe conocimiento si existe memoria.

Pero a la memoria se accede con la motivación de la idea, y ésta, es muy propia del artista creador. 

574- Sin conocer no existe creatividad.

La creatividad deriva del conocimiento.

575- La clave de la salud mental del artista se puede dar óptimamente cuando se da cuenta de que está incrementando su nivel, sus conocimientos y está apoyado por la venta o el reconocimiento social.

576- El arte es una herramienta para un autoconocimiento más amplio. Es factor terapia.

577- Cuando la obra encaja en el puzzle de conocimientos del espectador, éste recibe armonía.

578- El arte deviene fuente de conocimiento; pero para el artista que reflexiona.

579- El arte es sosiego, salvo aquel que está hecho mediante jirones del conocimiento.

580- El  goce en el arte es siempre para aquellas obras que necesitan ser desveladas. Entonces, la obra necesitará conocimientos superiores al del espectador. Obras con niveles de conocimiento inferiores al espectador no suscitarán goce ante una lectura plana de la obra. Siendo el máximo goce el arte situado en un peldaño superior al conocimiento del espectador; la obra de lenguaje común, será más vendible, al ser de lectura comprensible, siguiendo la pauta de cultura de masas versus la de élite.

581- Aún existiendo el conocimiento en el artista, aquél tiende a estar velado. Al ejecutar la obra, se va desvelando... se acciona con el quehacer artístico al trabajar la obra de arte o escribir sobre ella.

582- El cabello suelto tiene significaciones de desnudez. Con hebillas y peinado, se halla ‘vestido’.

En algunas religiones la mujer se cubre el cabello. Según  la jornada, horario y acto, tal acción podrá diferir. El pintor figurativo deberá conocer la cultura que reproduce.

583- Todo cambio nos conduce a la reflexión. Antes, durante y después. Toda reflexión nos acerca a un nuevo peldaño del conocimiento.

584- “El conocimiento sólo se da de forma discontinua” (R. Graham, 1949, El País, 8.12. 1994, p.27).

585- No compartir conocimientos implica que éstos se pudran. 

“La sabiduría inoperante es como un tesoro improductivo”(Selección de perlas. S. Ibn Gabiron. Biblioteca Nueva Sefarad. Ed. Ameller. P.50, aforismo 58).

586- Los nuevos conocimientos en el arte se traducen en: multimedia, fotografía, instalaciones, performances, body art, etc. Nuevas vueltas de tuerca en el campo artístico del mundo del arte.

Son las nuevas fronteras del saber artístico, hasta que algunas se aparten de las artes plásticas y se conviertan en disciplina propia.

¿Son las artes plásticas, cobijo de nuevas disciplinas, hasta que éstas encuentren su propia reubicación?  

587- La fe sustituye al conocimiento y nos exculpa del saber.

Entre verdad y fe el creador se decantará por la verdad.


Para algunos “Decir la verdad (según Rodin), no implica necesariamente ser exacto”(L’Altrange, en el prólogo de Gérard Xuriguera, Co-edicción Internacional, pág. 9, B-4327-96).

588- Al afirmar que intuimos utilizamos un conocimiento que se aparta de la Razón. Cuando decimos que nuestro instinto nos guía, damos a nuestro instinto un valor autónomo. Al ser conocimiento no conocido hablamos de instinto, utilizándolo de cajón de sastre.

589- El apunte es óptimo para la evolución del conocimiento.

590- Creada la obra, ésta será la cama donde reposen los conocimientos y el alma del artista.

En la mente, el artista alberga el stock de conocimientos y de creatividad.

591- Sin rituales sería harto difícil que las religiones existieran. 

El ritual se convierte en la puerta de acceso al conocimiento a otros niveles.

592- La música te permite reflexionar siempre que no conozcas la letra.

La letra, conocida, elimina la capacidad de concentración del artista.

593-Según el economista lord J. M. Keynes el sujeto actúa según expectativas. Igual que en el arte; si el artista intuye excelentes expectativas, se comportará como si aquellas ya casi fueran realidad.

594- El sentido intuye. La razón construye, ordena, guía.

¿En la intuición se halla el punto de partida de la creatividad? 

595- Utilizar el estilo de otro artista es apropiación indebida. Intuido como un hecho negativo, el artista tiende a rechazar tal apropiación por no ‘creativa’: la creación pura se corresponde a la verdad y ésta, a la ética.

596- El azar es parte del quehacer artístico y es redefinido por la intuición. Pero el azar/intuición puede tener sus propias leyes, puede tener su planificación matemática.

“Utopía es la apertura al azar”(Kritica eta utopiak. Texto Avisos de la frontera, de Emilio Sola. Cita de Jesús Ibáñez. Ed. Arteleku, Cuaderno 15,  p.139).

597- Pintar espiritualidad es hacerlo sin estar en ‘pecado’. 

¿Será la  ausencia de ‘pecado’ lo que intuimos por un pintar espiritual?

598- Los parones del artista entre obra y obra acumularán mayores valores en la próxima obra, como fuerza y espiritualidad. Es un modo de ‘respiración’ y potenciación del artista, que la obra dejará intuir.

599- El lenguaje culto da una posición de dominio.

600- Todo artista debe tener sus propias teorías. Así podrá explicar su obra. Será el armazón que la sustentará. Teorías propias  darán valor espiritual a la obra.

601- Al probar las teorías se hace física y química.

La metafísica es la clave del arte trascendente.

602- Cuando el artista es un reflexionador, en sus obras se hallará inmersa alguna teoría.

603- A medida que el artista trabaja en el arte, si profundiza, va creando el cuerpo de su doctrina estética.

604- Cada estilo y trabajo es un sistema de pensamiento que habla de la reinterpretación del mundo.

605- El artista debe ser altamente exigente. Primero con él mismo y después con el objeto, o la idea, que trata para que le descubra sus valores.

606- El artista busca y precisa de la inspiración.

Para ello requiere que la idea esté más allá del artista y le una, mueva y remueva en una dirección.

607- El arte pertenece al submundo de las apariencias.

Nos basamos en imágenes reales o tópicas, pero siempre según apreciaciones subjetivas que conformarán o deformarán la idea/imagen.

De las apariencias el artista recoge sus esencialidades.

608- En el ansia de expresar sus ideas y personalidad, haciéndose ‘presente’, se hallan, en parte, las motivaciones de los artistas.

Cuanto más se encuentren sus obras en colecciones y museos, la obra y su autor, más se crecerán. 

Es pretender ser aún ‘después de’.

609- Paleta reducida comunicará paz. La paleta reducida contiene la idea de colores ‘suficientes’. La economía de medios obliga a superarse, exigiendo esfuerzo.

610- El arte de ideas espartanas nos aporta sensación serena.

611- La clave de una pintura se halla en cómo se tradujo el tema-idea.

612- Cuerpos descubiertos y redondeados expresan ideas cárnicas del artista. Rubens sería el gran carnicero...

613- La esperanza conecta con la idea de futuro. No se espera del pasado,  siempre es por lo venidero.

614- Quien acepte la idea de división del trabajo concentrará sus esfuerzos en un tema y estilo.

615- El instinto se halla en la etapa inicial y vigilia de la reflexión.

Si el instinto está acostumbrado a reflexionar dicha cualidad será objetiva.

El instinto es una fuerza que no sabemos valorar objetivamente y que nos orienta para hacer o no hacer tal cosa.

616- Se necesita de la razón para seleccionar el tema, pero del corazón  para recrearlo.

617- El gesto del artista viene precedido del pensamiento. El gesto se traduce en pincelada en el pintor.

618- Al avanzar, el artista vertebra su  actividad–pensamiento.

619- El cambio de paleta producirá cambios en los planteamientos del artista y en su estilo  y en su creación en general.

620- Sólo aquel artista que domestica pensamiento y mano ejecutará grandes obras… En paralelo al método caligráfico chino Sumi-E.

621-La dureza de la pincelada es la dureza  de la mano del artista, y de su pensamiento.

622- Pensamiento y trabajo/creación se afectan: ley de la mutua afectación.

623- Alcanzado cierto nivel, el artista debe emanciparse de lo aprendido.

De afluente de un estilo debe pasar a  río de personalidad; cortando su condición de receptor pasará a la de emisor.

624- La pincelada reflejará la personalidad del artista y su soltura en aquel arte.

625- Quien tiene personalidad, puede actuar con ética; de lo contrario será maleable ante los vaivenes del mercado.

626- ¿Cuál es el verdadero talismán humano? Su personalidad.

627- Pintar con materiales de desecho es plasmar una personalidad en desecho. O reconstruir algo vital partiendo de la nada.

628- La pincelada larga es la de mayor personalidad. Al amateur le está vedado aplicarla.

629- Pincelada larga presenta personalidad definida. Ahí tendremos dureza y decisión. Al contrario que con pinceladas curvas.

El trazo contundente de la pincelada y del color es propio de artistas contundentes. A las pinceladas cruzadas y grandes, las denominaremos ‘(re)trazos’.

630- La falta de personalidad en un artista implica una falta de condición artística.

631-  El artista, ante el objeto que pinta, reposa sus ojos en los accidentes visibles del modelo, que darán la clave de su personalidad, de su tejido interior.

Lo no sobresaliente, también es accidente ‘visible’.

632- El restaurador está al servicio del viejo artista. Es un recomponedor, sanador del arte, guardián. Es quien  más bebe de la fuente de otros artistas, como el copista. Recreando la obra de los artistas pierde, en parte, su propia personalidad.

633- Definir la propia y personal filosofía ante la vida es una forma de irse preparando para morir. Es el reencuentro con el ser y su personalidad propia. Es prepararse para nuestro confín y límite absoluto.

No se entra en organizaciones filosóficas e iniciáticas desde muy joven.  El transcurso de los años marca la necesidad.

634- A mayor parasitismo, mayor preocupación por la estética personal.  

A mayor profundidad y personalidad, mayor despreocupación.

635- Los que tienen gran personalidad, cuando hablan, sentencian.

636- El arte compensará racionalismo y materialidad social.

637- La serenidad logra un pensamiento globalmente unitario.

638- “A harmonia e a alma do Universo” (Pensamientos, Pascal, ed. Nova Acrópolis, Pitágoras, p.26).

El arte, acercándose a la armonía, se concretará como el alma del universo y   la armonía será el cemento que una las artes. Como con el Arte Real.

639- “A palabra e a sombra da accao” (Pensamentos, Demócrito, Ed. Nova Acrópolis, p.29).

640- “Pinto las cosas como las pienso, no como las veo”(Picasso).

Picasso fue un ejecutor de pensamientos.

641- A medida que el artista  se aleja de la realidad, sus obras son espejo de su pensamiento.

642- Cuando tratamos/reflexionamos sobre un tema decimos que nuestros pensamientos giran en torno a...

¿El sentimiento de la reflexión es circular, radial, tangencial, etcétera?

643- Ante el mar, la vista y el pensamiento se alegran; aunque más en día cálido. Van más allá del horizonte. Motivo: porque son dos áreas monocromas de tono parecido que se limitan en el horizonte. Me refiero al azul del cielo y al del mar.

Ante un paisaje con montañas, la vista y los pensamientos quedan encerrados como frente a una ‘pared’.

644- Algunos llamados pensadores humanos, más que pensadores sólo son definidos por humanos.

645- La mente utilizará el lenguaje del alma; el alma, el de la mente.

Mente, alma y cuerpo forman un valor global ‘pensante’.

¿La atmósfera y el entorno que envuelve al sujeto, también?

646.-  “La pintura és ordenar el pensament” (Jordi Cano, semanario Ausona, 10.2.1994, p.16, art. de Maria Angels Ferrer).

647-  La pincelada con brío contagia a las mentes liberales.

648- La mente del artista bulle cual laboratorio creativo.

649- Nuevos métodos y técnicas abrirán los ojos y la mente del artista.

650- El arte es un espacio prolongado de la mente del espectador.

651- “La pintura es cosa mental” (Leonardo).

El objeto aprehendido es conformado en la mente del artista y según su destreza, así ejecutado.

652- La obra se recrea en la mente del espectador.

Áreas A y B monocromas de colores calientes; C diferente color y frío: A y B tienden a acercarse al espectador y sugieren primeros planos; C se aleja, viajando por su cuenta y  riesgo.

653- El artista traduce su caos, u orden mental avanzando, en su arte.

Al avanzar, desecha lo que sobra y limpia su mente. 

654- En su laboratorio mental el artista genera y recrea su arte.

655- Resumir un objeto en pocas líneas es buscar su síntesis y su carácter simbólico.

Quien elimina, en arte, es que sabe.

Eliminar es acercarse a la síntesis.

656- El artista no sabe con exactitud lo que va a realizar hasta que lo va ejecutando.

657- El artista tendrá una cosmovisión del arte y sabrá la parcela en que se encuentra.

658- El perfeccionista sabe que nunca alcanzará la meta final que desearía;

gracias ello avanza.

659- Por deducción o por pura antinomia, sabemos del blanco porque definimos el negro.

Color claro cerca del oscuro, al primero tenderemos a considerarlo “blanco”, y al color contrario, más oscuro.

660- El saber no necesita de alforjas.

661- La preocupación en las últimas décadas en España se ha orientado por el tener más que por el saber. 

662– El arte para su autor es su objetivo, su leit motiv. Es su medio de razonar.

663-La  tertulia desempolva valores intimistas, privados.

664-La tertulia  y el debate son como la creación de los colores en la paleta del pintor.

665-La tertulia es una universidad al vuelo.

666- La tertulia entre creadores contiene arte vivo.

“De pintura, és clar, només en saben parlar els pintors”  (Jaume Pla, de L’art i de l’artista. Jaume Pla Pallejà, Ed. 62, 1996, p.138).  

667- La verdad surge de la reflexión.

La tertulia facilita al artista contrastar ideas y acercarse a las verdades.

668- Quien en sus conversaciones desciende de nivel, tiende al bloqueo de la inteligencia y se puede producir su muerte intelectual. La tertulia entre colegas es necesaria para el intelectual. ¿Por qué actualmente hay escasez de tertulias?

669- La tertulia es necesaria para el artista y para el intelectual. Así verifican al día sus límites. En la tertulia comprobamos que los gigantes no lo son tanto y que los enanos se elevan. Las crestas de gallo de las estadísticas se recortan un tanto. Como en las exposiciones colectivas las diferencias de nivel se reducen.

670- El silencio del orador/contertulio pertenece al discurso.

671-  La tertulia fragua. Es academia de pensamiento.

672- El enano se eleva en la tertulia, equivale a discurso del que pregunta.

673- La tertulia entre inteligencias creadoras será luminosa, ya que no puede dejar de decir ‘inteligencias’. Se transmite lo que se posee.

674- La tertulia facilita el autoconocimiento y reubicación del artista y su obra en el mundo del arte.

675- Si el artista tiende y aboga por el purismo, defenderá el academicismo.

676- Quien compra arte que no entiende, es masoquista. 

El comprador se aparta de la evolución natural de las especies y acepta un salto en el vacío.

677- “Los hombres buenos están por naturaleza ansiosos de saber” (Tratado de pintura. Leonardo. Ed. Akal, 9,  C.A.119b, p.93).

678- El artista se forma en la obra, o sea, se forma obra(ndo).

679- Los profesores de arte deberían formar mosaicos más que escuelas.

680- Si al desarrollar su técnica el artista dice estar trabajando, es que entiende que dicho quehacer es su oficio.

681- Pintar una y otra vez es ir consiguiendo oficio.

682-  El creador debe investigar. Algunos sólo parecen ser investigadores.

Al informar que la obra que presentan es un trabajo de investigación olvidan que deben presentar arte en vez de investigaciones. La investigación es una tarea base y no la obra final.

683-  La suerte del artista sobre el científico es que cuando investiga, sus  resultados tienden a ser más cercanos en el tiempo.

684- Se avanza por necesidad de alcanzar seguridades.

Entonces, el artista que investiga ¿lo hace por inseguridad en su tarea? ¿Busca lo que considera que aún no encontró?

685- Cuando busca temas para su nueva obra, el artista es un explorador.

686- El artista encuentra en el arte gran fuerza interior, que se canaliza hacia su quehacer artístico: estudio y práctica.

687- Obrar es existir. Cuando no se produce ¿existe el artista?

¿El artista debe estudiar arte al margen de la producción?

688- La mirada del artista valoriza constantemente, busca formas geométricas, estudia la paleta de colores que se le presenta en todo momento; en una calle, reflexiona sobre la perspectiva y así sucesivamente.

689- Con la crisis, el artista incrementa su nivel de reflexión, estudio y concentración en su arte.

690- Estudio y trabajo son buenos antídotos contra la vanidad.

691- El artista-pintor será granjero de la pintura. Un cultivador de su arte.

692- La misión del hombre renacentista, actualmente, sería la de ser activista cultural y subvertidor socio-cultural. 

A principios del Tercer Milenio la máxima revolución en el arte plástico sería retornar al academicismo o a un Nuevo Academicismo.

693- Cada artista desarrolla su quehacer entre una cultura artístico-humanística y otra artístico-técnica.

694- Reuniendo obras de otros países se produce un choque de culturas.

Es a través de la cultura, que los gobernantes presentan una imagen pública. 

695- La obra de arte bidimensional se puede leer en cinco direcciones: vertical y horizontalmente,  como en Asia; de izquierda a derecha como en Europa; de derecha a izquierda como en la cultura islámica y, en cuatro direcciones como lo hace el pueblo bereber.

696- El artista ‘escribe’ en sus obras la cultura  de su tiempo, sin olvidar sus peculiares y personales extra temporalidades. Pero si el arte lo deciden los comisarios, no se expresará el arte de la época, ya que la producción se halla supeditada a los intereses del gobernante.

697- Hablar de ‘cultura francesa’, antes que nada, es hablar de cultura. Además, el primer término es lo que el inconsciente resalta.

698- Todo ‘hablante’ presenta su condición  varonil.

Quien escucha, confirma su cultura femenina.

699- Pasar por diferentes culturas forja una cultura personal, un hilo conductor entre los diferentes.

700- Como el realismo estético, la palabra bien aplicada tiene efectos curativos.

701- Las obsesiones esquizoides se producen cuando el sujeto tiene objetivos culturales lejanos en el tiempo.

702- La fotografía nos habla de la modelo, del paisaje, del objeto; la pintura, de su alma.

A algunos ciudadanos de Marruecos, la India y de otras culturas, no les gusta ser fotografiados  porque creen que la cámara captura su alma. Tema pictórico, obra y artista son sus capturadores.

703- La distorsión en el arte crea una cultura deformadora de la sociedad.

¿El arte es reflejo de la sociedad o la sociedad termina siendo reflejo del arte?: se interactivan.

704- El arte descansa y se proyecta desde la ideología del artista.

705- Los apóstoles regalan ideas; los artistas las fijan en el espacio y el tiempo.

706- Al realizar una obra de arte plástica, las manos se prestan a las ideas.

707- Sobre las ideas Torras i Bages decía: “Les males idees maten l’home, el desnaturalitzen” (J. Torres i Bages, Bisbe de Catalunya, J. Gabernet, S.J.. Ed. Abadía de Montserrat, p.361).

708- La idea fundamental de ‘ser libre’, es ‘ser’, y siendo, se es libre.

“¿Qué soy, pues?, una cosa que piensa. ¿Qué es una cosa que piensa? Es una cosa que duda, entiende, concibe, afirma, niega, quiere, no quiere, y, también, imagina y siente” (Descartes en Diccionario de Axiomas, Juicios y Reflexiones. J. Sintes. Ed. Sintes, p.836).

709- Quien renuncia a sus ideales estéticos rompe con su ética, o sea: quien se somete al imperio de la moda.

710- La individualidad huye de modas. El lugar y tema de moda, pasan de moda.  Aquello que no es moda, puede ser eterno.

711-Marcel Proust: “Escribo para mejor fijar y aclarar mis propias ideas”. (Salvador Dalí y sus amigos, M. Utrillo. Ed. Maspe, p.7).

712- El artista necesita del taller o de un espacio para trabajar. Dicho rincón se convierte en un espacio mental; será un lugar generador de ideas, la ‘cocina’ del creador.

713- El artista suele orientarse en oposición a ideales y escuelas: L’artista personal no és, és clar, de cap escola (J. Torres-García, en Escrits sobre art. Ed. 62, p.183).

714- Seamos griegos: debatamos nuestras ideas, y seamos espartanos: limitémonos a los colores base y generaremos de una paleta minimal.

715- Lo sublime ha de ser siempre grande, es idea de Kant.

En artes plásticas diría que precisa de un gran formato.

716- El artista plástico, como el actor, interpreta.

“¿Qué es un actor? Un neurótico, un narciso que ha sabido encaminar su patología hacia una actividad creativa” (¿Qué artistas tiene el PP?. Joan Brossa pregunta a J. Lluis Bozzo.  La Vanguardia, 16-4-1998, p.80).

717- Las reflexiones de otros autores, al aplicarlas, son tomadas finalmente como propias.

718- El periodo actual se caracteriza por ser muy original artísticamente,  pero casi siempre dentro de la cultura de lo efímero y apoyado por la cultura de lo no comercial. En estos casos, lo comercial es substituido por el marketing promocional.

719- Las vanguardias de cada época son los madrugadores de su  época.

720- Al pintor que le gusta la música clásica, ejecuta clásico.

721- Al ejecutar una obra el artista presenta su opción. En la opción se define la filosofía de aquel momento.

722- El artista tiñe con su idioma-argot, pero debe tender al lenguaje universal para que sea universalmente entendido.

El mejor lenguaje comprensible pertenece a la figuración.

723- El silencio es propio de los discretos. Y de los que no saben…

724- La sociedad no avanza desde los silencios, aunque estos serían interesantes en los ejércitos.

725- El silencio es significativo en la creación artística. El artista trabaja en la soledad de su entorno inmediato y en el bullicio de su pensamiento.

726- El espacio que invita al silencio invita también al estudio. Biblioteca y taller del artista coinciden en tal exigencia. 

727- Y en el silencio sonoro escuchará su creatividad que podrá copiar. Y en la nada sonora se callaría el todo silencioso.

728- Puede que en el silencio absoluto sea donde se ubique y halle el mensaje de lo profundo.

729- La condición de nomadeo del artista implica la condición de soledad. La del solitario es ser un beduino en un núcleo urbano, y a más población, mayor soledad.

730- La reflexión periódica tiende a llevarnos a la soledad.

 Quien reflexiona en soledad, se hace fuerte: es valor espartano.

731- J. Torres-García, afirma que la verdad tiende a llevar al candidato a la “…indigència, incomprensió i soletat”. (Escrits sobre art. Ed.62).

732- “La verdadera libertad radica en sujetarse uno a las leyes de la razón” (Plutarco).

733- El artista trabaja en soledad pero necesita de una colectividad que le aplauda y adquiera sus obras.

734- Cuando el artista deviene en solitario tiende a reforzar sus trabajos y concentrar sus fuerzas en la consecución de unos objetivos. 

735- Los premios institucionalizan.  

736- La fama es un valor eco. Sobre todo entre montañas de marketing.

737- Quitando al artista la aureola de la fama, algunas obras quedan desnudas y sin valor.

738- Quien coge el estilo y la técnica del artista con fama, recoge parte de aquélla.

739- Vanagloriar es también gloria vana.

Quien se vanagloria olvida que la gloria es efímera. 

740-Demasiado éxito tiende a matar al artista; el no-éxito ayuda a matarlo realmente. Términos medios, facilitarán estímulos.

741- Alcanzar el éxito para el monárquico será alcanzar su ‘coronación’; para el republicano, reconocimiento ‘público’.

742- El gran goce del artista existe cuando reconoce el goce del poseedor de su obra.

743-  Observar y observar es parte del éxito del artista. Artista, ¿cómo educas tu mirada?

744- “Un artista ha de ser modesto y nunca ha de sentirse absolutamente satisfecho de su trabajo” (El éxito en fotografía, de Castruccio. Ed. G.Gili, 3ª edición, 1927, p.572).

745- El fracaso es más creativo que el éxito. El fracaso estimula; el éxito embota.

746- El fracaso es sólo el inicio de un nuevo ciclo. Bien encauzado, será motivo para potenciar el arte. Los fracasos encauzados pueden ser motivo de futuros éxitos.

747- “Fracasar y morir joven es la única esperanza de un escocés que desee perdurar como artista” (Oscar Wilde, rev. Lateral, enero-95, p.23).

748- Lo adecuado se acercará a la noción de belleza. Lo deseado contiene visos de belleza.

749- Belleza y armonía, tranquilizan...

Lo bello contiene armonía.

750- El diálogo entre enamorados tiende a lo bello y contiene belleza.

751- ”Quien contempla la belleza con los ojos, se ha conciliado con la muerte” ( Von Platen. El artista y la ciudad. Eugenio Trías. Compactos Anagrama, p. 44). 

752- El sujeto sano encuentra belleza por doquier; el insano, fealdades.

753- Efectuar numerosos apuntes es encontrar bellezas por doquier, cual flores silvestres.

Tal insistencia en la belleza, aportará belleza al alma del artista.

754- El placer es fruto de la imaginación,  resultando objeto intangible.

Placer y dolor se albergan en el rostro.

El placer aportará belleza al rostro; el dolor surcos.

755- El artista tiende a tener rigideces ante el cambio estético (su cambio personal y el basado en la coyuntura estética del período).

El economista dirá que el artista tiende a ser ‘inelástico’ al cambio.

756- Estética y estilo serán el paraguas del autor para pasar a la historia.

757- La expresión estética del artista frente a la obra de arte que ejecuta tiene similitudes con la del torero frente a la faena. Aunque con menos peligro.

758- A través de su mirada,  la mente del artista  activa la caja de resonancia de los objetos estéticos.

759- El ojo de algunos artistas penetra, sacrílego, en busca del alma del objeto, y  lo aprehenden. Su objetivo será la representación estética.

760- Los cambios estéticos son motivados por la búsqueda de nuevos paradigmas.

761- El artista plástico, al escuchar una canción, la juzga desde  la estética y el color. El escultor, por adición de volúmenes.

El músico ve/estudia una obra plástica desde el punto de visita del sonido: su estética es musical.

Cada cual traduce  cuanto ve a su lenguaje común, para poder leer y comprender.  

Si un arte no se lee, ¿cómo se podrá comprender? Si se plantea un ‘nuevo’ arte, para que pueda existir,  tendrá que realizarse una labor pedagógica para los futuros espectadores.

762- Cada artista es un cruce de caminos (estéticos y filosóficos).

763- La estética del animal doméstico tiene referencias de su propietario.

¿Por qué el animal doméstico se socializa de acuerdo con la actividad y estética de su amo? ¿Porque el animal ya es escogido de acuerdo con los ‘gustos’ del propietario? Algunos a imagen y semejanza.

764- A mayor valoración estética del arte, más relajo y mayor satisfacción con su posesión.

765- El artista recrea su propio pensamiento mediante una traducción estética.

766- “Art és, sense cap mena de dubte, sensació, però aquesta exigeix reflexió” (De la sensació i la sensualitat a la reflexió estètica, Arnau Puig. Ed. Panorama, La Caixa, núm.2,  p.9).

767- En el arte hay problemas de superficie: los estéticos, y de profundidad: los metafísicos.

768- El gran avance del futuro se dará cuando la ciencia se desarrolle hacia parcelas no útiles, de rentabilidad no inmediata.

769- Saber que en la obra de arte encontraremos, más adelante, sus plusvalías ya produce goce, y estimula la compra. 

770- En lo útil el objeto se eleva, funciona. En la necesidad del objeto no útil, nos elevamos.

771- El artista es como un partisano: lucha dentro de su inusual libertad y ataca no organizadamente. 

772- “No merece la libertad sino quien la conquista todos los días” (De la crítica del arte, Goethe. Ed. Rekalde, de Juan de la Encina, Bilbao 1993, p.12).

773- Tener personalidad es hablar en singular.

La idea de libertad implica querer desarrollar la propia personalidad.

La Revolución Francesa, emancipadora de los ciudadanos, toma la libertad como la primera divisa de su Trilogía: Libertad, Igualdad, Fraternidad.

774- La máxima originalidad se consigue cuando se tratan temas insignificantes: el artista actúa en libertad creadora.

A mayor vulgaridad del tema mayor experimentación y originalidad.

775- Con la crítica, se afinan los violines de la guerra y se embotan las libertades.

776-  La pintura de caballete facilitará que las pinceladas sean expresadas con mayor  libertad/naturalidad.

777- El artista interpreta. El espectador reinterpreta; el crítico es otro intérprete, pero va por libre.

778- El artista es más libre cuanto más opta por un  estilo dado, y más independiente es recpecto a otros estilos.

779- ¿Acaso quien compra arte adquiere el antídoto a su problema patológico? El comprador buscará el tratamiento de sus patologías? ¿Para compensar faltas?

780- El pintor aporta pinceladas de color a la sociedad.

¿Sin arte, cómo sería el mundo?

Puede que el arte sea una necesidad psicológica para la sociedad, y para sus creadores, fundamental.

781- La psicología de cada población tiene color propio.

782- Toda decoración surte efectos psicológicos.

En la decoración, el grado de concentración del artista por cm2 es menor que en el arte.

783- Quien esté en armonía se encuentra psicológicamente sano.

784- Ante la enfermedad psicológica el arte aportará serenidad.

785- La angustia es una alteración psicológica ante lo desconocido, lo que escapa al control personal.

786- El gran arte es catalizador de deseos, y de gustos y necesidades.

El arte es un bien necesario que se utiliza en psicología.

787- El cuadro figurativo puede ser parodia de la realidad, que no ‘realismo’; el no figurativo, parodia de la psicología de su autor.

788- Algún arte de finales del s. XX, es un estilo de psicología y drama contenidos.

789- El rebuscamiento de formas geométricas en un cuadro puede afectar negativamente a la psicología del espectador, si la obra se ve constantemente.

790- Remarcar temas dentro de geometrías puede ocasionar estados hipnóticos.

791- La obra de arte que guste, acaso sea mensaje ‘cifrado’, quedará grabada en la mente y psicología del espectador. Algunos quedarán atrapados en su red.

792- Paisaje pintado sin cielo, puede denotar angustia y valor claustrofóbico.

793- El arroyo es motivo de tema ordenado y ‘remanso’ de paz, y dicha paz repercutirá en el espectador.

794- La pincelada expresa la psicología del artista, y las pinceladas del conjunto de su obra, el universo de su autor.

795- La búsqueda de la verdad suele convertirse en obsesión y tiende a neurotizar. Entonces, todo amante de la perfección y perfeccionismo puede ser...

796- La abstracción puede conducir a preguntas sin respuesta y por tanto generar angustia.

El artista angustiado tiende a marginarse de la realidad.

Al enfermo mental, se le presentará  ¿figuración o abstracción?

797- El artista se autopsicoanaliza a través de sus obras.

798 – La máscara  recrea el andrógino. El deseo del Carnaval es el de la ambivalencia. Pintura con tal tema llevará valores indefinidos.

799- La variación del tema motiva al artista. Pero la insistencia en un tema podrá llegar a sublimarlo.

800-  El artista ejecuta sus obras buscando lo sublime, pero busca en vano, ya que siempre considerará que podrá mejorar su obra.

801- La ejecución del arte y su estudio tienen carácter terapéutico. En este caso, para mejorar el nivel artístico.

Una clara terapia se dará si el artista avanza de nivel y de creatividad en sus tareas.

802- Hay deseo si existe tabú.

La puja  en la subasta presenta una barrera que el comprador debe ‘saltar’.

803- Produce placer el ver reproducida una obra propia en el medio adecuado.

804- Si el arte toma la trascendencia como valor existente, se obligará a mejorar sus obras, para que el recuerdo de él mismo se halle lo más mejorado posible.

805- “Si el món fos clar, no existiria l’art”. (A. Camus).

806- El artista ‘está’ mientras produce arte. En ausencia de producción, ¿será? Vive si produce, y al contrario.

807-El arte tiene poder ‘redentor’. El arte sana.

808- Hay obras de arte que requieren verse individualmente; otras, de forma colectiva, y que así se comenten.

La opinión, en público, del arte tabú, sana.

809- Si al pintar piensas en una obra del artista  de tu interés y recuerdas detalles de dicha obra, lo que ejecutas tendrá referencias de aquélla.

810- Si al preparar un cuadro se dibujó una cruz y sobre dicho esquema se van proyectando pinceladas, sabiendo el artista que existe tal dibujo, éste se hallará ‘contenido’.

811- El arte es el valor máximo de la vida del artista. El arte es, precisamente, la expresión de su vida.

“El mundo del artista es inequívocamente su mundo interno; el externo es el pretexto”(Zabaleta de Quesada. Cesáreo Rodríguez-Aguilera. Ed. Àmbit, p.9).

812-  El artista tiende a sentirse ‘centro’.

813- La vida de un artista equivale a un boceto que se va modelando, aunque termina por estropearse.

814- “No s’és artista ni per pintar ni per tocar el violí, l’art és un estil de vida, una manera de ser i d’anar pel món” (El pintor Pagespetit, en el semanario  Ausona. Vic, 30.12.1994, p.21).

815- Para el artista hay momentos en que el arte (su disciplina) tiene valor de refugio, aparte de ser su manutención, estilo de vida y filosofía personal.

816- En sintonía con las técnicas artísticas, accedemos mejor a gozar de las obras que poseen técnica.

817- La obra de arte, para su autor, es un acto de autoafirmación.

Vemos la obra de arte, y vemos al artista-autor.

818- Playa solitaria parece playa desamparada. Autor de tales obras, ¿también se halla desamparado?

819- El anciano tiende a valorar, en público, el arte ‘viejo’, como otros asuntos pasados, pero que para él forman su presente, su historia.

Al valorar lo viejo, inconscientemente,  se autovalora. Forma parte del lote a valorar.

820- Pincelada suelta, relajada, desinhibe al espectador. Y más al autor.

821- En arte, el detallismo puede tener valores hipnóticos. Llamadas de atención que, para el espectador, resultarán subyugantes, atrayentes, histéricas...

822-  El artista tomará conciencia de su saber hacer, proyectando su futuro.

Ser conciente está ligado a una máxima socrática: “Conócete a ti mismo” (Pitágoras, por Mario Pérez-Ruiz. Ed. Océano G.E.).

823- El brillo en la pintura es posible que sea un valor relevante que llame la atención del inconsciente del espectador.

Pero el brillo de gran parte del arte de vanguardia, realizado con materiales no nobles, queda anulado.

Una parte de la sociedad opta por el mate, por su condición de fineza y hace que vayan desapareciendo los mencionados efectos.

824- El inconsciente es el área no controlada.

825- La independencia en el artista es una condición básica para desarrollar su obra. 

826- La constante en el arte es la expresión, derecho y necesidad del artista a la diferencia.

827- El artista cíclico  suele tener algún periodo de obras ‘negras’.

828- Cada obra de arte es un acto de presencia del artista. Creo que era Braque quien decía que es un ‘estar aquí’.

Para  el que posea la obra, el artista tendrá una cierta presencia.

829-  En cada obra de arte, el artista se presenta de forma fragmentada.

830-  “Lo que cuenta no es lo que el artista hace, sino lo que es.  Lo que nos interesa de Cézanne es su ansiedad: esta es su lección”. (frase de Picasso. Art. de Victoria  Combalía: Campano, ¿contra la interpretación?, 22.4.1995, 20/EXPOSICIÓN).

831- Entre cerebro y mano hay órdenes que se pierden. La mano recoge el saldo.

Leonardo diría:  ‘por esto la mano es menos noble que el cerebro’.

832- El artista que piensa obsesivamente  en su futuro, padecerá angustias.

833- Quien no ejecuta bocetos-apuntes, no sacará sus sentimientos. No se desinhibirá.

El boceto contiene una impresión.

834- Cuadro con tema circense, transporta a la niñez.

835- La forma del objeto nos sugiere un color “apropiado”.

836- La gran tensión de un dibujo y de una paleta, crea patologías en el espectador. Pero sólo para sujetos débiles. 

Obras de gran tensión sería prudente que se hallasen en museos y debidamente ubicadas.

837- El creador Zush considera que el arte cura. Afirma: “El arte se ha apartado de la gente. Ahora parece que lo que entiende poca gente es bueno y lo que le gusta a mucha es malo”.

838- Cada hospitalizado debería tener una obra de arte referida a su población: ello le ligaría a su origen.

839- “La dedicación completa a un arte cualquiera no significa forzosamente que la práctica del mismo sea satisfactoria, es más, puede llegar a ser torturante” (La Feria del Libro de Madrid rinde homenaje a Buero Vallejo y le reivindica como escritor. Lola Martínez.  El País, 7-6.94.  p.42).

840- El feminismo tiene su origen en desear ser deseado en términos de igualdad.
841- Lienzo blanco y de gran formato sugiere situaciones de angustia.

842- La insistencia en el detallismo exagerado puede ser una forma de sadismo.

843- En momentos de obsesión, el artista se eleva y diferencia del resto de ciudadanos. Es cuando se halla en fase creativa.

La obsesión tiende raíles para que el artista alcance el arte que quiere.

844- Al producir, el artista crea para poder ser.

845- Todo deseo se corresponde a una falta.

846- Cuando el deseo emerge, retardarlo contribuye a crear más deseo.

847- Para definir objetos de deseo el artista diferencia sus obras  presentando objetos ‘únicos’.

Al mismo tiempo que experimenta, el artista produce deseos.

La condición de obra única genera deseos. La obra ampliamente reproducida, los mata o reduce.

848- La facilidad de lectura de una obra inmediatiza su comprensión y reduce la creatividad en el espectador.

849- El arte puede proporcionar placer y satisfacer nuestra anhelada búsqueda de la verdad y de la felicidad.

850- Persona desnuda semicubriéndose con una prenda, indica su condición de desnudez.

Si se presenta desnuda, sólo estará desnuda.

851- La espera contiene una nota de tensión. 

Es energía contenida; la tensión tensionada.

En la espera por terminar la obra, fruto de diversas sesiones, el artista concentra energía, tensión y ello se reflejará en la obra.

852- El motor del arte abstracto está movido por el deseo de desfiguración de la realidad. Su motor es el D-S-O; para el figurativo: D-E-S-E-O.

853- A cada temperamento le corresponde su estilo. Éste estará condicionado por las técnicas y materiales utilizados.

854- El estilo y materiales utilizados por el artista, se traducen en pautas de respuesta.

855- ‘En el arte polaco veo desolación’ (de mi viaje a Varsovia el 4.10.1992, visitando una galería de arte. Transición polaca hacia la democracia).

En una galeria museo, el 1 mayo de 1987 (período comunista), obras con tema bélico: Valerosos militares polacos venciendo a los alemanes. Había que levantar la moral del pueblo.

856- La duda genera reflexión. 

857- Crear un centro de interés  es concentrar energía en aquel espacio.

858- El artista frente al cuadro ocupa el lugar del amo o del ordenador-(C)reador.

859- Cuando el tema central ocupa casi toda la obra, se da la condición de agobio.

860- Al entrar una obra de arte en un espacio privado y diferente del de su autor, ese espacio es invadido por aquel artista.

861-  La pose también participa de la creación artística.

862-  La pose en ‘sesión de trabajo’ del artista delante de la obra de un colega, le facilitará entrar mejor en aquella obra.

863- La laboriosidad conduce a la honestidad o nos acerca a ella, y al contrario con la vagancia.

864-  Ante la necesidad de avanzar, el artista que opta por ello, se moverá en la insatisfacción crónica.

865-  Demostrar es uno de los factores principales que mueven al artista a mejorar su arte.

¿Demostrar a los demás o a uno mismo?

866-  La clave del artista que avanza es la exigencia. ¡Sí, consigo mismo!

Hay artistas que evolucionan en los ‘vacíos’: entre obra y obra, en largos paréntesis sin trabajar.

867- El artista estará fascinado por el arte que practica, no olvidando que la  próxima obra podrá ser la mejor. Ello le mantendrá en tensión y motivado para incrementar su nivel.

868- Si el artista pierde la capacidad de asombro y de motivación, perderá también la capacidad de fascinarse.

869- En momentos de empatía, el artista contiene la respiración a nuevo piñón fijo.

Se halla fuera del espacio y tiempo.

870- En la madurez, el artista se acercará a la armonía; su obra tenderá a ser serena. Para serenar…

871- El humilde concentra su potencia, el vanidoso, la desperdicia.

872- “Para el artista no hay en realidad más que una sola receta: la honestidad” (La gramática de la creación, Kandinsky. por P. Sers. Ed. Paidós, p.120).

873- Los temas que apasionan al artista tienden a llevarle de la pasión a la fascinación. Pero el que se obsesiona en algo y abandona el resto, puede perder lo segundo.

874- Cada momento de crispación en la historia es un momento ‘gozne’.

Sobre el último gozne pivota el modelo vigente. Y la crispación es un momento-causa.

875– Cuando una obra de arte es erótica y tiene nivel, se dice que es ‘sensual’; si es patosa se dirá que es, o tiende a ser, pornografica. 

876- El quehacer del artista es socializador, si actúa de referente para sus seguidores y colegas.

877- La posesión de grandes formatos aporta categoría social al poseedor.

878- El artista es un náufrago de la sociedad que se vincula al arte y que intenta dominarlo.

879- Hay poblaciones que proporcionan artistas a la sociedad; en otras, escasean.

880- El artista crea  interacción social.

881- La obra que produce el artista atempera la sociedad produciendo armonización social. El arte es una necesidad  social, aunque depende de qué arte.

882- Con la pintura el artista colorea la sociedad.

883- Con la enseñanza artística el artista devuelve sus saberes a la sociedad.

884- No se crea cómo se ve, sino cómo se estudió.

La academia y la universidad socializan al artista. Definen en él un ‘deber ser’. El pedagogo será el responsable del nivel artístico de un pueblo.

Quien seleccione a los enseñantes, será el máximo responsable del arte del futuro.

885- Quien singularizó su obra no dejándose socializar, actúa cual proscrito.

Su rol es singular; se mueve en la honestidad.

886- El sujeto socializado se autoimpone  límites para su espíritu creador. 

887- La costumbre socializa. Estar un cierto tiempo sin crear desocializa al artista. Al volver a crear el artista trabaja sin aquella carga socializadora. Su obra es más personal. 

888- La obra de arte es el  carril del artista para presentarse ante la sociedad.

La obra de arte es la máscara del artista-autor.

889- El concepto digno se asocia a suficiente, pasable.

890- Los cuadros históricos tienden a ser generadores de una moral y un deber social. Se exaltan formas y actitudes. 

891- La historia, al sernos presentada sin posibilidad de cambio, es ordenadora de un deber ser. 

892- El arte que se impone a una sociedad navega en el vacío.

893- Ante la crisis de valores, la sociedad se cataliza mediante la oferta artística. El arte ayuda y actúa de colchón ante los hechos sociales.

894- Cuando el artista se halla ante la naturaleza, ésta le transmite mensajes.

Paul Klee, decía: “Apenas sabemos lo que fluye a nosotros del reino elemental de la naturaleza, cuanto avanza a través de nosotros desde las profundidades y quiere manifestarse en figura”. Diría que la naturaleza pretende enviarnos un mensaje legible/entendible.

895-  El artista naturalista debe ser un agudo observador de todo. La mirada es su primera herramienta.

896- “La gruesa textura y las pinceladas ondulantes reflejan la intensidad de su amor por la naturaleza” .(Sobre Van Gogh, Curso de Pintura y Dibujo. Ed. Parramón Planeta–Agostini, tomo 5, p.1914).

897- El naturalismo parte de la realidad, aunque  el artista la recrea.

898- Desvelar la obra o la naturaleza, es verlas desnudas.

Las cortinas, como parte del tema de una obra, sugieren ‘velos’. Detrás del velo el espectador recreará el resto del tema.

899- Watteau (1684-1721), sobre el paisaje decía: “Hay que pedir consejo a la naturaleza” (Entender la pintura. Paolo Ucello, Ed. Orbis-Fabbri 1989, volumen 68, p.10).

El artista debe inquirir a la naturaleza para que pueda representarla.

Efectuar varias sesiones, será como aplicar una potente llamada al ‘objeto’ a representar, para llegar a aprehenderlo.

900- La ecología es un canto a la naturaleza; se acerca a la gran teología del futuro.  

¿Cuáles serán los temas y las nuevas formas de expresión que se acercarán a estas nuevas propuestas?

ANEXO 1

Las pautas del apoyo oficial hacia las artes plásticas de finales del siglo XX (primero definidas según las técnicas empleadas –pintura, escultura, etc.; después con la acepción genérica de artes plásticas, con la intención de abarcar otras formas de creación, aunque algunos prefieren la denominación de artes visuales, abiertas a lo que capte el espectador), se han dirigido sin disfraz alguno hacia lo que podríamos denominar como arte de investigación, abstracción y propuestas nuevas. Siendo la ‘investigación’ un tanteo de ideas, la abstracción, un lenguaje personal –y no necesariamente extendido a otros autores a los mismos espectadores-, y las nuevas propuestas, hechos diferentes de los universalmente aceptados dentro del arte, ¿cómo podrán ser leídos -en un futuro- por colegas y espectadores si son lenguajes fuera de la cultura de la época?

Para las nuevas propuestas partimos de artistas formados en Facultades de Bellas artes –por ejemplo- que, en muchas ocasiones, no han recibido un aporte formativo básico, esto es, una transmisión de conocimientos técnicos adquiridos en el estudio de la historia del arte. Suele suceder que se realiza un ‘salto’ del desconocimiento de las posibilidades de la formación a las nuevas ofertas (al tanteo de ideas, abstracción y propuestas no existentes) y, por tanto, se produce casi un salto en el vacío. ¿Y quién es capaz de leer en el vacío?

Sin embargo, cuando el artista ha recibido una generosa formación académica en la que se le han entregado una suma de conocimientos, podrá apartarse de ellos y conseguir saltar hacia campos insospechados de nuevas formas de hacer. Al mismo tiempo, las obras resultantes contendrán un germen –el lenguaje académico o formal- de conocimientos que estarán latentes en cada obra, pues es impensable que el artista, durante la creación, se olvide de lo que ya conoce.

Aunque el lenguaje final no sea el formal, éste permanecerá contenido en la obra. A través de esa latencia, el colega y el espectador podrán ‘intuir lecturas’, pues el autor habrá depositado un ‘poso entendible’ (más que legible). De esta manera, la vía para la comprensión de la obra será la intuición de algo que existe aunque no pueda ser explicado.

En un futuro próximo y a medio plazo, si las obras no encierran tales significados, tenderán a desparecer físicamente, salvo aquellas que se guarden en museos y en colecciones puntuales.

Joan Palmarola

*Aparte que para otras épocas, si se siguieran estas pautas, tampoco podrían ser válidas porque habría obras impensables al día de hoy.
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