Proyecto: Entremos en materia

La forma del aire

...y como el aire ser labios sin cuerpo,
cuerpo sin peso, fuerza sin orillas!

Del poema “Nubes” - Octavio Paz

Se consigue una obra armonica por el casamiento de la materia con el espacio,
por la unién de formas reales con formas imaginadas.

Julio Gonzalez

Introduccion

En las primeras décadas del siglo XX el mundo del arte refleja una intensa y agitada busqueda de
nuevas formas —tanto de representacion como de expresién plastica— y los escultores no
escaparon a esta tendencia. Si bien en este ambito de la creacion artistica la renovacién fue mas
lenta ya que, generalmente, los escultores realizaban sus obras por encargo, lo que implicaba que
se encontrasen mas condicionados por los gustos y canones tradicionales asi como por los altos
precios de los materiales.

Paulatinamente, a pesar de este condicionante, la escultura empezara a reflejar esa ruptura e ira
tendiendo tanto hacia la abstraccién como hacia la utilizacion de materiales no convencionales.
Los escultores exploraran codigos plasticos innovadores, acordes a los movimientos de
vanguardia. Los nuevos lenguajes escultéricos —que se liberan de la condicion naturalista y
figurativa— serviran de medio para plasmar de forma diferente y personal la realidad y las
emociones mas profundas de los artistas.

Como aportes innovadores encontramos, no solo el trabajo con materiales no convencionales —
como hierro forjado, placas de metal, papel, carton o incluso alambre—, sino también la utilizacion
de los espacios vacios como configuradores de forma, incorporando los principios de las teorias
de la percepcién enunciadas a principios del siglo XX conocidas como Leyes de la Gestalt.

Para desarrollar este tema se estudiara el trabajo de tres grandes creadores, referentes en la
escultura de la primera mitad del siglo XX: Julio Gonzalez, Pablo Gargallo y Alexander Calder.
Como elemento comun a estos artistas nos fijaremos en como todos ellos utilizan el vacio, el
hueco como un material mas en sus obras, como el aire contribuye a dar forma a sus piezas,
pudiendo asi entender lo aéreo como matérico. De este modo participaremos de una suerte de
juego de espejos, donde observaremos de qué manera lo vacio es percibido como cuerpo, a la
vez que lo solido adquiere la ligereza del aire.

Como aplicacion practica de estos contenidos se propondra una serie de ejercicios de creacion
que se inspiraran en los dibujos y en las esculturas de los citados autores, y en los que se
aplicaran algunas de las mencionadas Leyes de la Gestalt.
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Teoria de la Gestalt

Muchas de las obras que se mostraran mas adelante aplican —de forma consciente o
inconsciente— principios recogidos en las leyes de la gestalt. La palabra gestalt, que en aleman
significa forma, configuracion, estructura, se utiliza para denominar a una serie de consideraciones
de caracter cientifico, producto de multiples experimentos en el campo de la percepcion sensorial
que fueron enunciadas por los psicélogos Max Wertheimer, Wolfgang Koéhler y Kurt Koffka a
principios del siglo XX. Los escritos de estos autores aluden explicitamente al arte, y se refieren al
hecho de percibir como un proceso de organizacién de los datos sensoriales para conformarlos
segun un cierto numero de categorias innatas que pertenecen a nuestro cerebro. Segun afirman,
la mente organiza la informacion visual que le llega a través de canales sensoriales en forma de
configuraciones (gestalts) o totalidades, idea que queda sintetizada en la siguiente frase de
Kdlher:

“El todo no es igual que la suma de sus partes”

Las leyes de la Gestalt describen una serie de principios que explican como se articula la
percepcion a partir de diferentes estimulos y de las respuestas a éstos. Los tedricos de la Gestalt
formularon dos leyes de organizacion perceptiva fundamentales, ley de la Pragnanz— también
llamada de la pregnancia o de la buena forma—, y ley de fondo y figura.

La ley de fondo y figura enuncia que nuestro cerebro no puede interpretar un objeto como figura
y fondo al mismo tiempo pues una de sus tareas consiste en identificar contornos y definir objetos,
tendiendo a separar el fondo del resto de elementos considerados de mayor importancia. De igual
manera se afirma que no se puede identificar una figura sin un fondo que la circunde. Se percibe
como figura aquello que se encuentra en un espacio o campo visual y se destaca respecto de
otros elementos. El fondo sera aquello que no es figura. Es la zona del campo que contiene otras
formas interconectadas no identificados como centro de atencion. El fondo “sustenta” a la figura vy,
en apariencia, ejerce menor grado de interés visual.

El conjunto fondo-figura constituye una gestalt o totalidad, razén por la cual algunas imagenes
pueden ser percibidas de manera equivoca, fendmeno que estara condicionado por el punto del
conjunto donde fijemos nuestra atencion. Veamos unos ejemplos a continuacion:
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Tres ejemplos de la ley de fondo y figura en disefio grafico e ilustracion
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La ley de la Pragnanz se refiere a la tendencia de la experiencia perceptiva a organizar las
formas de la forma mas sencilla posible, simplificando los estimulos visuales mas complejos ya
que el cerebro ordena y estructura aquello que percibe a través de la vista. Segun esta ley nuestra
mente posee un mecanismo que reduce la posibilidad de que en el proceso perceptivo se
produzcan ambigledades o distorsiones, o que nos permite observar los objetos como unidades
significativas y coherentes.

Esta ley se rige por una serie de principios basicos; son los siguientes:

Semejanza: F| cerebro agrupa elementos similares como un conjunto. Estos se perciben como
una entidad con mayor facilidad cuando mayor es su semejanza es elevada.

Proximidad: Los elementos proximos entre si son percibidos como una unidad.

Continuidad: Figuras que presentan un curso comun, si el resto de las circunstancias no varian
se captan como una unidad de percepcién. Los elementos dispuestos en una misma direccién se
captan como un grupo unico.

Cierre: Las formas cerradas y acabadas son mas estables. Por ello, si una figura no esta cerrada
y es reconocible el cerebro tiende a completarla mentalmente.

Simetria: Tendemos a percibir elementos situados en una disposicidn simétrica, respecto a un eje
0 a un centro, como uno solo.
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La escultura de vanguardia

En las primeras décadas del siglo XX el interés por encontrar lenguajes formales que rompieran
con las premisas mas convencionales era un motor que impulsaba la experimentacién constante.
Esta busqueda dio lugar a diversas corrientes artisticas simultdneas —como el cubismo,
dadaismo, surrealismo entre otros—, conocidas como movimientos de vanguardia.

La escultura no escap6 a estas tendencias, por lo que las primeras innovaciones plasticas que se
aprecian en este campo estan estrechamente asociadas a las propuestas estéticas del cubismo.
Aspectos como el tratamiento del espacio y el volumen, asi como el uso de las texturas, van
incorporandose como recursos plasticos en las obras escultéricas del momento.

Dentro de este contexto resulta imprescindible detenerse en la influencia de la obra cubista de
Picasso, ya que no solo introduce la descomposicion de planos del cubismo analitico a la
escultura, sino que también aplica procedimientos propios de la técnica del collage —utilizacién de
materiales nuevos y de desecho— a la fabricacion de objetos. De este modo se acerca a la
abstracciéon desligandose de la tradicion formal, e incorporando innovaciones visuales como la
deconstruccion de formas geométricas o la inclusién de huecos y oquedades para otorgar al vacio
la categoria de elemento plastico. Estos recursos definieron pautas estéticas como el uso de la
oquedad y el volumen en las que se fundamenta el nuevo concepto de escultura.

Pero no solo se reflejaron en la escultura elementos propios del lenguaje cubista, otros
movimientos como el constructivismo ruso o el surrealismo también ejercieron su influencia en
el trabajo de los escultores.

En el caso del constructivismo su aportacién resulta fundamental ya que este movimiento se
basa en el manejo de volumenes geométricos como espirales, planos rectos y curvos
configurando piezas abstractas, integrando masas con vacios. Como representantes mas
destacados cabe citar a Vladimir Tatlin, —autor del proyecto del Monumento a la Tercera
Interacional—, Alexandre Rodtchenko, Naum Gabo y Antoine Pevsner.

De izqda. a dcha: Pablo Picasso. Guitarra, 1912; Vladimir Tatlin, Monumento a la Tercera Internacional, 1919-20;
Naum Gabo. Cabeza n.° 2, 1916.
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En el afan de enfrentarse a lo tradicional, y centrandose en busqueda de lenguajes desconocidos,
los artistas asumieron la responsabilidad de encontrar nuevas formas de expresion plastica. Las
premisas del movimiento surrealista para alcanzar esos objetivos giraban en torno a la idea de
acabar con los convencionalismos mostrando asi su sentimiento de frustracién contra el mundo
que les rodeaba. Para los creadores surrealistas el arte se rebela contra la logica, contra el
racionalismo negando lo real como base de la representacion. Por ello este movimiento de
vanguardia toma como referencia el mundo de los suenos, donde surgen imagenes fantasticas, y
utiliza recursos plasticos como el “antirrealismo” y el “antinaturalismo”.

La escultura surrealista se abre a todas estas inventivas, simplifica y esquematiza los
volumenes. Asimismo conjuga formas ambiguas que, sin llegar a la abstraccion, pueden sugerir
trazos infantiles, de gran sencillez. Como ejemplo encontramos las esculturas polimérficas de
Jean Arp, en las que el artista utiliza, principalmente, materiales metalicos y ceramicos. Con
frecuencia, los objetos surrealistas son objetos encontrados, transformados, de contenido
simbolista. Integrado en el grupo surrealista de Paris, destaca el escultor suizo Alberto
Giacometti, quien realiza “construcciones” con formas organicas filiformes, que aluden a
obsesiones del subconsciente. No obstante, sus obras mas conocidas, realizadas en la posguerra,
representan figuras humanas muy estilizadas, que muestran un cierto aire de angustia existencial.
También resulta imprescindible mencionar la obra de Alexander Calder, cuya trayectoria
desarrollaremos en un capitulo a parte, y la del britanico Henry Moore. De |la obra de éste ultimo
son muy representativas las figuras humanas estilizadas, préximas a la abstraccién organica, y
que se caracterizan por la utilizacion de rotundos volumenes curvos, muy organicas, en los que
las oquedades son parte configuradora de la figura.

Para terminar este recorrido a través de la escultura de vanguardia en Europa mencionaremos al
rumano Constantin Brancusi, cuya obra, —que se escapa a las corrientes de vanguardia,
aunque no resulte sencillo desvincularla de ellas—, contribuye a la invenciéon de nuevas formas.
Inspirado por el arte primitivo africano y en el arte prehistérico, Brancusi fue simplificando las
formas hasta llegar a una geometrizacion que, manteniendo rasgos figurativos, rozaba lo
abstracto.

De izqda. a dcha: Jean Arp. Torso, 1931;Alberto Giacometti, Jaula, 1930-31;
Henry Moore. Figura reclinada, 1939.
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Pablo Gargallo y Julio Gonzalez: Escultura de vanguardia espafola en Paris.

El contexto social y politico en Espafia a principios del siglo XX esta marcado por un fuerte
inmovilismo. El sistema politico se habia ido quedando anticuado, ya que mostraba dificultades
para asumir los cambios sociales que contaban cada vez con mayor apoyo popular. Algunos
jovenes artistas, —impregnados de espiritu critico hacia la cultura oficial— se posicionan frente a
este entorno represivo y abrazan las corrientes artisticas que llegan de Europa como motor de
cambio.

Durante la primera mitad del siglo XX, en el ambito de la escultura cabe destacar dos figuras
fundamentales: Pablo Gargallo y Julio Gonzalez. Estos dos escultores se integran en las
tendencias de vanguardia, y lo hacen incorporando aportaciones significativas.

Pablo Gargallo (1881-1934), esta considerado como uno del los
escultores mas innovadores del siglo XX, no obstante a lo largo de su
trayectoria profesional participé de tendencias mas clasicas como el
modernismo y la experimentacion mas proxima al art decé y al
cubismo. Nacido en Maella (Zaragoza) su familia se traslada en 1888
a Barcelona, lugar donde inicia su formacion artistica en el taller del
escultor Venancio Vallmitjana y en la Escuela de Bellas Artes de la
Lonja. Sobre el afio 1900 entré en contacto con el grupo de artistas
del café Els Quatre Gats, lugar donde se reunian personajes como
Pablo Picasso, Isidro Nonell. En estos afios realiza diferentes
trabajos escultéricos de inspiracidon modernista, en piedra y bronce,
para edificios singulares proyectados por el arquitecto barcelonés
Pablo Gargallo en 1910 Lluis Doménech i Montaner.

En 1903 obtiene una beca que le permite trasladarse a Paris para completar su formacién. Alli se
instala en el inmueble conocido como Bateau Lavoir, lugar encuentro de multitud de artistas
como Picasso, Matisse, Juan Gris, Brancussi, entre otros. Su primera experiencia en la capital
francesa no fue prolongada, pero a lo largo de los siguientes afos visité la ciudad con frecuencia.
Asi entra en contacto con las vanguardias artisticas lo que supone un punto de inflexion estilistica.
En 1915 contrae matrimonio con Magali Tartanson en Barcelona, donde residen hasta que en
1923 —tras proclamarse la dictadura de Primo de Rivera—, es destituido por motivos de indole
politica de su cargo de profesor de Escultura de la Escuela de Oficios Artisticos de Catalufa; esta
circunstancia les lleva a abandonar Espafia y a instalarse definitivamente en Paris.

Desde este momento, a partir de su interpretacion del cubismo, expresionismo e incluso del
primitivismo, su obra va adquiriendo rasgos muy personales. Gargallo se centra en conseguir la
sintesis formal a través de la descomposicién de las figuras en planos geométricos. Alcanza este
objetivo empleando materiales no convencionales, como laminas de hierro o chapas de metal
recortadas, integrando elementos antagdénicos como el volumen y el vacio —considerado la
antimateria escultérica por excelencia— en sus piezas.

En 1934, cuando comenzaba a ser reconocido como un artista de prestigio, se desplaza a Reus,
en Tarragona, donde se celebra una exposicidon en su honor. Alli, dias después de la inauguracion
sufrié una neumonia fulminante que acabd con su vida a los 53 afios de edad.

Esta considerado uno de los escultores mas representativos de las vanguardias. Desde 1985
gran parte de su obra se encuentra en el_Museo Pablo Gargallo de Zaragoza.
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Pablo Gargallo. Obras.
Las esculturas de Gargallo, quien introduce un nuevo lenguaje en el ambito de la escultura, esta
dotada de gran expresividad y dramatismo.

Marco de espejo con muchacha y lirios, 1903

Ry 9

Angel en la fachada de Hospital de San Pablo,
Barcelona, 1924

Picasso
(terracota), 1913

El violinista, 1920

Pequefia bailarina, 1924
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De izqda. a dcha y de arriba a abajo:
Kiki de Montparnasse, 1928;

Greta Garbo con pestafas, 1930;

El profeta, 1933;.

Gallo, 1930.
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Julio Gonzalez (1876-1942) es uno de los escultores de mayor
reconocimiento dentro de la esfera del surrealismo. Perteneciente a
una familia de tradicion en orfebreria y forja, pues poseian un taller
de metalisteria es su Barcelona natal, se acerca al mundo de la
escultura animado por su padre, aficionado a esta disciplina artistica.
Aprendi6 desde joven la entonces moderna técnica de la soldadura
autoégena que posteriormente aplicaria en su trabajo.

En 1982 obtiene la medalla de oro, junto a su hermano Joan, por las
piezas forjadas que presentaron en la Exposiciéon de Bellas Artes e
Industrias Artisticas de Barcelona. En los ultimos afios del siglo XIX
ambos hermanos asistieron al Circulo Artistico con Antoni Gaudi,
asimismo frecuentaron el café Els Quatre Gats, donde se reunian
artistas e intelectuales de la ciudad. En1898, afio en el que muere su
padre, viaja por primera vez a Paris, ciudad a la que se traslada toda
Julio Gonzalez en 1912 la familia al ano siguiente, tras vender los “Talleres Gonzalez”.

Una vez en Montparnasse Julio Gonzalez se relaciona con otros
artistas como Carlos Casagemas, Pablo Gargallo o Picasso. Con
este ultimo mantuvo un estrecho vinculo a lo largo de toda su vida,
pues en 1931 Picasso —quien sabe que Gonzalez domina la técnica
del hierro— solicita su consejo para realizar una escultura en
homenaje al poeta Guillame Apollinaire. En ese momento comienza
una fructifera relacion de intercambio de conocimientos y cédigos
estéticos que se mantendra durante décadas. De este vinculo surgen
influencias mutuas, Picasso adquiere la destreza de tratar el hierro y
utilizarlo para dibujar en el aire, mientras que los trabajos de Julio
Gonzalez van tendiendo cada vez mas hacia la abstraccion cobrando
mayor expresividad. Un sencillo ejemplo de sus colaboraciones es el
grabado “Cabeza de mujer”, realizado entre los afios 1929-1931 por
Julio Gonzalez y Pablo Picasso.  ambos artistas: la plancha fue dibujada por Picasso y grabada por

Cabeza de mujer, 1929-1931 . )
IVAM Julio Gonzalez.

Su obra va evolucionando desde el cubismo sintético, —que desarrolla aplicando la adicién de
elementos utilizando piezas de hierro forjado— hasta un estilo que se puede encuadrar dentro del
surrealismo, con piezas retorcidas, filiformes. La genialidad de Gonzalez reside en adaptar dos
técnicas procedentes de entornos diferentes: la forja artesanal y la soldadura autégena del mundo
de la industria. La combinacién de ambas le permitia una gran versatilidad formal y ligereza en los
volumenes pues requeria poca superficie de contacto para la unién de las partes. Siguiendo este
camino se convirtid en pionero del arte de la escultura en hierro, aplicando lo que él definia
como “dibujar en el espacio”. Gracias a estas técnicas Julio Gonzalez elabora un nuevo lenguaje
plastico compuesto por planos, huecos, siluetas y lineas, consiguiendo asi una utilizacion
expresiva del vacio y del espacio. Construye sus piezas a base de varillas, planchas recortadas o
formas forjadas consiguiendo descomponer la figura humana en planos, perfiles y oquedades.

Debido a las restricciones causadas por la Il Guerra Mundial, en los ultimos afnos de su vida se ve
forzado a desarrollar su faceta de dibujante y a trabajar con materiales como el barro y el yeso.
Fallecido en 1942, cerca de Paris, gozando del reconocimiento como artista de vanguardias en
Europa pero siendo un completo desconocido en Esparia.
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Julio Gonzalez. Obras.

La obra de este escultor se puede contemplar en museos como Centre Georges Pompidou en
Paris, el MOMA de Nueva York o el Museo Reina Sofia de Madrid. La mas importante de las
colecciones se encuentra en el Instituto Valenciano de Arte Moderno (IVAM). Puedes acceder a
los fondos de su obra en este museo a través de su pagina web:ivam/colecciones.

De izqda. a dcha:
Desnudo femenino sentado de espaldas, 1927.
Figura recostada, 1934.

De izqda. a dcha:

Torso, 1936.

Los enamorados I, 1932-33.
Cabeza de Montserrat gritando,
1942

G .
I 2

Mascara doble, 1929. Mujer sentada pensativa, 1935. Estudio para Cabeza de Montserrat gritando,
1942
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https://www.museoreinasofia.es/coleccion/obra/double-masque-mascara-doble
https://www.museoreinasofia.es/coleccion/obra/tete-montserrat-criant-cabeza-montserrat-gritando
https://www.museoreinasofia.es/coleccion/obra/femme-assise-pensive-mujer-sentada-pensativa

Proyecto: Entremos en materia

En estos ejemplos se puede comparar el boceto en papel con la obra tridimensional.

.

Hombre-cactus, 1939.

e

i |

Arriba: Figura fantastica, 1937;
A la derecha: Mujer ante el espejo, 1937.
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Proyecto: Entremos en materia

Alexander Calder: equilibrio en el vacio.

Alexander Calder (1898-1976) destaca en el arte contemporaneo
por su innovadora aportacion: las esculturas cinéticas colgantes,
también llamadas moviles.

Calder crecié en un ambiente de tradiciéon artistica, tanto su padre
como su abuelo fueron conocidos escultores y su madre se dedicé a
la pintura, especialmente a los retratos. Desde su infancia mostro
gran habilidad manual y un marcado interés por los animales. La
combinacion de estas dos aptitudes le permitia fabricarse sus propios
_ juguetes a medida con chapas de laton y alambres. Como curiosidad
' uno de sus herramientas favoritas eran unos alicates regalo de su
hermana y se dice que siempre guardaba unos en el bolsillo.

En 1915 comienza sus estudios de ingenieria mecanica en el
Instituto de Tecnologia Stevens en Nueva Jersey, y tras graduarse en
. 1919 alternd diversos empleos como dibujante, vendedor ambulante

Alexander Calder en 1947 o bombero. En 1923 se traslada a Nueva York para iniciar sus
(Fotografia Carl Van Vechten)  astydios en la Art Students League.

En esa época recibe el encargo de realizar dibujos de escenas
circenses de la compafia Ringlin para la National Police Gazette,
revista donde trabaja como ilustrador. A partir de ese momento el
mundo del circo pasé a ser una de sus pasiones, de hecho, una de
sus primeras creaciones mas conocidas es el “Cirque Calder”
donde auna su pasién por los animales con su destreza con las
manos. El conjunto incluia personajes diminutos, animales, y
mecanismos para ser manipulados y animados por el mismo Calder
en un espectaculo que fue presentado en Paris y en Nueva York
Piezas del Cirque Calder, 1943 donde obtuvo una notable popularidad entre el publico .

Su primera exposicién individual se celebré en Nueva York en 1928, a ésta le siguieron otras en
Paris y Berlin. En esos afos realizé multitud de retratos sus amigos —entre los que se
encontraban Joan Miré, Fernand Léger o Marcel Duchamp— utilizando alambre retorcido. El
punto de inflexidn en su obra fue provocado por una visita al estudio de Piet Mondrian en 1931.
Alli Calder se quedo impresionado por las pinturas compuestas por rectangulos de color e imagin6
cémo estas formas podrian “oscilar en diferentes direcciones y en diferentes amplitudes”. A partir
de este momento se centra en la escultura y empieza a experimentar con formas abstractas. En
1931 cred su primera escultura cinética, dando lugar a una nueva categoria en el arte. Estas
esculturas incluian inicialmente pequefios motores para producir el movimiento, poco a poco, al
descubrir que las piezas podian ondular gracias a las corrientes de aire, Calder abandoné estos
recursos mecanicos. Duchamp denominé a estas piezas como “moviles”.

Regresa a Estados Unidos en 1933 y se instala en Connecticut con su esposa Louisa James. Alli
restaura una antigua granja convirtiéndola en vivienda y estudio. Desde este momento y durante
las siguientes décadas continia ofreciendo sesiones de su “Cirque Calder”, disefia joyas,
decorados para ballets de Marta Graham y de Erik Satie, y se consagra principalmente a sus
obras escultéricas. A lo largo de su carrera Calder no dejé de cultivar su faceta como pintor,
trabajando el gouache principalmente, siendo la pintura para él una actividad siempre presente.
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Proyecto: Entremos en materia

En 1937 Calder expone su obra en una muestra titulada “Stabiles and Mobiles” en la galeria Pierre
Matisse en Nueva York. Calder define el nuevo concepto de arte en movimiento: “;Por qué tiene
que ser estatico el arte? Lo que usted contempla es una abstraccion, esculpida o pintada, una
combinacién sumamente apasionante de planos, esferas, ntcleos, sin el menor significado. Puede
que sea perfecta, pero permanece siempre inmovil. El siguiente paso en la escultura es el
movimiento”.

En la década de 1950 ya es un artista reconocido y recibe humeroso encargos internacionales, —
ya antes habia realizado obras de categoria internacional, como la Fuente de Mercurio para el
Pabellon espaiol en la Exposiciéon Universal de Paris en el afio 1937—, seran obras de grandes
dimensiones, conformadas por placas de acero atornilladas. Entre estos trabajos cabe destacar
los siguientes: Spirale para la sede de la UNESCO en Paris (1958); Trois disques, para la Expo
de Montreal (1967) o E/ Sol Rojo para los Juegos Olimpicos de la Ciudad de México (1968). EN
estos afos se le dedican importantes exposiciones en los museos de mayor renombre de Estados
Unidos y Europa. En 1976, afno de su fallecimiento, el Whitney Museum de Nueva York le dedica
una gran retrospectiva. Calder muere a la edad de 78 afios, consagrandose como uno de los
artistas mas prolificos del siglo XX.

Calder nunca dej6é de experimentar, siempre estuvo motivado por una constante busqueda de
nuevas formas de alcanzar el equilibrio en sus piezas, compensando los pesos y las tensiones.
Para ello combinaba esferas, discos, conos y otras formas geométricas sélidas, asi como figuras
biomorficas planas, pintadas en colores primarios. En su mejor momento, declaré haber fabricado
hasta 20 o 30 mdviles al afo, todos ellos dotados de una ingravidez sutil y elegante provocada por
los azarosos cambios de posicion de las partes, producidos por las corrientes de aire y que dan
forma a las figuras suspendidas. Calder redefinio la relacién tradicional entre volumen y vacio,
dinamizando el espacio de un modo fortuito.

|| ;]

g.

Alexander Calder en 1969 trabajando en uno de sus moviles.
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Proyecto: Enfremos en materia

Alexander Calder. Obras.

“.Por qué el arte debe ser estatico? Miras una abstraccion, esculpida o pintada, una
disposicion completamente excitante de planos, esferas, nucleos, completamente sin
sentido. Seria perfecto, pero siempre esta quieto. El siguiente paso en la escultura es
el movimiento”.

Con estas palabras, Alexander Calder resume a la perfeccion su innovadora idea sobre la
escultura cinética.

De izqd. a dcha: Fetiches, 1944; Sin titulo, 1946; Red con simbolos, 1938.
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Proyecto: Enfremos en materia

Granado, 1949. Maqueta para La cruz del sur, 1963.

Triple gong, 1948.
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Proyecto: Entremos en materia

Propuesta de actividad

Una vez presentada la obra de estos tres escultores llega el momento de inspirarse en sus
universos escultoricos y pasar a la creacion. Para ello se proponen dos actividades diferentes:

La primera propuesta consiste en la realizacion de los bocetos y del desarrollo de una maqueta
de una pieza escultérica en la que los huecos y las formas definan una figura. Esta figura, que
estara compuesta por diversas piezas ensambladas, podra representar un cuerpo humano (puede
ser un torso, o un retrato), un animal o hacer alusién al mundo vegetal. Los modelos de referencia
seran los bocetos de Julio Gonzéalez asi como sus esculturas y las de Pablo Gargallo.

Sera imprescindible que las figuras jueguen con los conceptos de hueco y volumen, como
aplicacién de la leyes de la Gestalt a las formas volumétricas, que estaran compuestas por planos
ensamblados.

Como materiales se pueden utilizar cartones, planchas metalicas, alambres, tornillos...

La segunda opcion plantea la construccion de un movil al estilo Calder. En este tipo de
esculturas moviles es fundamental ir hallando los puntos de equilibrio entre las piezas, lo que
significa que esta actividad no solo un ejercicio de creatividad, sino también de experimentacion.

Los materiales necesarios son: alambre, alicates, tijeras, cartén, laminas de plastico, pintura
acrilica o en spray (si se quiere aplicar color a las piezas).

Pulsando en la siguiente fotografia se accede a un video en el que se explica el procedimiento a
seguir para la fabricacién de un mévil “Calder”. La explicacién es en ingles, pero fijdndose en las
imagenes resulta sencillo de entender.
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Proyecto: Entremos en materia
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