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INTRODUCCION:

La semejanza entre un personaje representado en un retrato se expresa con una
cualidad; el parecido.

La mayoria de las personas asocian el parecido fisondomico con la calidad del
retrato como obra de artistica.

En un estudio publicado con el titulo Historia y sus imdgenes, de Francis Haskel,
historiador del arte en Oxford, sostiene que los retratos son uno de los documentos
graficos menos fiables. El problema que se plantea en el género del retrato, desde que
¢ste se puede considerar como tal, se refiere principalmente a la aportacion personal que
hace el artista respecto a su obra, ademas hay que afiadir las convicciones artisticas de la
época, y la propia personalidad del retratado.

Como consecuencia el equilibrio no es facil conseguirlo, solo los grandes genios del arte
han plasmado rompiendo esquemas de su propia época.

La invencion de la fotografia hace mella en el retrato, quizas perjudique al retrato
pictorico mas que al realizado en bulto redondo o relieve, puesto que la fotografia aun no
ha llegado a alcanzar dichas cotas volumétricas.

Pero no cave duda de que la fotografia aparecio para satisfacer la demanda social de los
retratos en principio para la sociedad burguesa, y posteriormente a toda la sociedad en
general.

En cambio el arte supo adoptar una postura mas profunda que la mera copia del
natural, la fotografia ya lo consigue sin esfuerzo, el arte aborda un terreno mas interno
del personaje, su psicologia, su gesto, su individualidad, ademas tomando un lenguaje
plastico mas personal adaptado a cada personaje, ya que no es lo mismo una textura
suave que una rugosa y aspera, segun el personaje las terminaciones se adaptan a su
perfil.

Pero este intento de conocer al personaje que se retrata, ya era de interés por
artistas dedicados al retrato antes de la aparicion de la fotografia, como es el caso de
Quentin de la Tour (1704-1788) confesaba; “ellos creen que yo no tomo mas que los
rasgos de sus caras, pero yo desciendo al fondo de ellos mismos sin que lo sepan y los
capto en su totalidad.”

El retrato como tal, plantea mas problemas que los meramente dedicados al
parecido; Como son la representacion del estatus social del personaje que se retrata
tradicionalmente reflejado en sus ropajes, la personalidad del retratado tanto personal
como la adoptada socialmente, ya que no es lo mismo lo que nos puede parecer una
persona a modo directo que el concepto social que se puede tener de ella.

Y todo esto adherido a un sentido estético personal de manifestar el arte.



La diferencia estilistica que existe entre un retrato de Van Eyck de Durero, de
Rodin, son completamente diferentes, pero lo son ain mdas si los comparamos con
artistas de vanguardia que hayan tratado este género artistico.

En nuestros dias el retrato es un género casi desaparecido, en comparacion con las
épocas que nos han antecedido, alcanzado en momentos un papel trasgresor y
revolucionario al valorar lo real y lo particular por encima de lo ideal y universal.

Historicamente el retrato tuvo su rechazo mas evidente en la Edad Media, esto
puede ser debido a las representaciones fieles de la realidad, manifestaciones que
concurrian en una incursion de protagonismo, cuando el fin era la representacion de lo
espiritual basado en creencias ya intemporales.

Hoy dia el género del retrato también es apartado por la mayoria de artistas
contemporaneos, es un género de segunda fila, el naturalismo y la fidelidad a la realidad
provocan pavor, cuando la realidad y la naturaleza no deben pasar a un segundo plano
por el contrario ha de ser la fuente de la que se nutre el arte, el mismo Rodin deja en su
testamento reflejado; “respetuosos de la tradicion, sabed reconocer lo eternamente
fecundo que ésta encierra: el amor a la naturaleza y la sinceridad. Estas son las dos
fuertes pasiones de los genios [...] que la naturaleza sea vuestra unica diosa, tened en
ella una fe absoluta estad seguros de que jamas es fea y limitad vuestra ambicion a serle
fieles”.

Con estas palabras nos remite Rodin a la naturaleza como fuente de inspiracion, pero
ser fiel a la naturaleza y la realidad de ésta, supone un esfuerzo de asimilacion de
formas, estudio de estructuras, conocer las proporciones y resaltar lo bello, cosa que hoy
no es necesario ya que con elementos de desecho se puede hacer “arte”, prevaleciendo
un concepto personal de una idea manifestada en un montaje, sobre la verdadera funcion
divulgadora de una obra artistica, que bajo mi punto de vista ha de ser universal.

e Reseria historica del retrato escultorico

El retrato escultérico ha ido en paralelo con el realizado en pintura, pero las
caracteristicas plasticas de uno y de otro son completamente diferentes:
El objetivo de ambas representaciones son la misma, la representacion artistica de una
persona en concreto, donde se muestren sus caracteristicas mas evidentes y
significativas.

A modo de detalle comparativo, y sin querer caer en comparaciones
menospreciativas con respecto a ninguna de ellas:

La pintura aventaja a la escultura en el color, puede dotar de sensaciones atmosféricas
partes de su composicion, ademas de ello puede diferenciar zonas concretas del rostro o
composicion, cuando el retrato escultérico es un volumen sélido que carece de color,
impidiendo su caracter monocromo plasmar estos recursos pictoricos.

Por el contrario el retrato escultorico tiene la ventaja de representar las tres dimensiones,
y es enriquecedor que cada punto de vista es una vision diferente del personaje, las
tonalidades o matices vienen provocados por la luz, la escultura modela la luz y da
forma a los volimenes.

Es la luz quien dice como es la superficie o volumen realizado, y el espectador
recoge esa informacidn y la interpreta reconociendo formas familiares que le dicen el
objetivo de la obra, cumpliendo con su cometido de retrato o como un objeto de belleza.
Desde Egipto el retrato ha sido una constante, pero la forma o modo de ejecutarse
también ha influido, las grandiosas efigies representan de una manera idealizada a la



autoridad del momento, manifestada en enormes esculturas realizadas en los materiales
pétreos mas duros, buscando una inmortalidad o superacion a la muerte por medio de la
perdurabilidad de sus retratos. Esta forma de manifestarse ante la historia ha llegado a
nuestra cultura occidental como precedente.

En Grecia, el retrato es una continuacion del arte egipcio, la megalomania no se prodiga
en el retrato griego, es una obra mas escueta a lo que formato se refiere, el retrato es
idealizado siguiendo una serie de valores o canon preestablecido, principalmente a
dioses, atletas, a partir del periodo helenistico se busca el parecido individual afiadiendo
como complemento la expresion.

La cultura romana es una continuacion de la griega, pero la innovacion mas
personal que hace el pueblo Romano a la escultura es sin duda el retrato, con
anterioridad se han realizado obras escultoricas en representacion de personajes
individuales, pero su forma se ha visto idealizada o interpretada destacando una serie de
valias que realmente han dejado atras el parecido fisico y psiquico de la persona
retratada.

En Roma, el retrato ha tenido un valor personalizado, el sentido del retrato es la
busqueda de la pervivencia de la persona después de la muerte. Ese es el sentido del
retrato romano, es un objeto al que agarrarse cuando la persona muere, el retrato es un
vinculo de unién entre la vida terrenal a la espiritual. Las caracteristicas principales que
aportan los romanos al retrato es la individualidad de los personajes retratados, solo hay
un retrato para cada individuo, también se realizan mascarillas mortuorias para su
posterior realizacion en marmol o bronce.

Los grandes personajes son retratados y adaptando su busto a cuerpos ya preconcebidos,
por ello era comin cambiar la cabeza del emperador cuando este fallecia y se substituia
por otro.

En la Edad Media, todo esta centrado en el pensamiento de una sociedad teo-
céntrica, Dios es el eje del universo, las representaciones son mas simbolicas que reales,
y es por ello que el retrato no se prodiga en esta €poca, solo se encuentran retratos de los
personas con poder politico y social en conveniencia del poder supremo ostentado por la
iglesia, dichas representaciones de retrato estdn incluidas dentro de composiciones de
obras religiosas, aparecen como ‘“donantes”, asi se les ha reconocido a lo largo de la
historia, siendo estas personas las que subvencionan la obra y por ello quedan reflejadas
en la misma ocupando un segundo plano y formando parte de la composicion.

El renacimiento es un momento donde las representaciones artisticas estan cefiidas al
hombre, el hombre como eje del universo, el hombre universal, partimos de una
sociedad claramente antropocéntrica. Dentro de la gran produccion artistica de este
periodo de la historia, se plantean las claves de la ciencia, y adquiere valor lo individual,
el retrato renacentista es de cardcter propagandistico, es el encargado de realzar la fama
del hombre que ostenta poder, riqueza y cultura.

En el periodo Barroco, el retrato es la propaganda del poder, expresa el triunfo de la
muerte sobre los poderes banales de la tierra, Bernini es uno de los escultores y
retratistas de este periodo mas destacado.

El siglo XIX es un momento de sintesis donde la burguesia elitista se plantea el
mundo con un principio fundamental, la razén. Todo queda englobado desde un prisma
teatral, lo efimero, lo ecléctico la fusion de las tendencias y los estilos, configuran una
sociedad decadente careciendo de identidad. Todo esto da paso al neoclasicismo, un
nuevo resurgir de lo clasico para dar forma definida a una sociedad caética, retomando
la pasion, la vision subjetiva del natural, el arte comercial para una burguesia vinculada
con las ciencias.



El siglo XX, es la desembocadura del romanticismo, los impresionistas y demas
vanguardias, todo esto en paralelo con el naturalismo, el realismo, es la renovacién de la
tradicién dando paso al eclecticismo, se recopilan estilos, se emplean nuevos materiales,
se frecuentan cambios estilisticos en el arte, e impera lo personal sobre lo general el
estilo personal rompe con la idea de estilo tinico o escuela de una época.

El artista del siglo XX refleja en su obra su visidon personal de las cosas, pero en
el caso del retrato es diferente la postura que se adopta, ya que la disciplina real del
retrato implica; el estudio critico del aspecto del modelo, dominio del caracter del
personaje que se ha de retratar, y si tenemos en cuenta que el retrato no es una
invencion, solo es una interpretacion de un individuo concreto.

Esta es una razén de peso para evitar el retrato, ya que la figuracion y la copia
fiel del natural exigen demasiado esfuerzo por parte del artista, y tal como se plantean
las tendencias actuales donde todo parece valer, no parece ser bien acogida esa disciplina
referida al retrato. La huida de la representacion de la naturaleza hace crear
interpretaciones de retratos, donde el artista recurre a su vision mas personal, jugando
con lenguajes plésticos de lo mas diversos, empleando materiales de todo tipo, dando
como resultado un producto de belleza donde se sugiere y no se dice, ya que el retratado
no es mas que una parte integrada en una obra de demasiado caracter personal como
para mostrar en si la persona que se representa.

Dicha disciplina se ha de emplear en el retrato siempre que se entienda como
retrato la evocacion de ciertos aspectos de un ser humano visto por otro, el retrato
artistico se trata de una vision pléstica de un ser humano visto por otro, ademas de la
persona fisica también influyen sus vivencias personales marcadas en su rostro, la época
también sera recogida en el resultado final del retrato, el estudio anatomico hard mas
realista o natural el fin artistico.

OBJETIVOS

o Planteamientos formales respecto al retrato escultorico:

El retrato se puede entender desde lo que todos entendemos como retrato y lo
asociamos con el compendio de cabeza y cuello. Pero el retrato puede ser un cuerpo
entero toda una pose puede decir una persona concreta, un cuerpo es un retrato si refleja
a un individuo.

Pero los retratos pueden seguir una clasificacion segun su segmentacion:

1. cabeza.
2. busto.
3. torso.

También se pueden clasificar segun su aptitud:

Retrato orante.

Retrato sedente.

Retrato ecuestre.

Retrato en grupo. ( Bernini empled esta modalidad de retrato)

Retrato funerario. (dando la representacion con el retratado en vida o una
vez muerto, también se han empleado para esta ultima modalidad la
mascarilla mortuoria).
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e  Morfologia anatomica particular.

El estudio anatomico del ser humano es una constante para el artista, si partimos
desde el renacimiento lo podemos estudiar como, la cuna del descubrimiento de las
ciencias, la anatomia ha sido estudiada y el mismo Leonardo Da Vinci, nos ha legado
notas en su tratado de pintura, donde se aprecia hasta que grado de interés supone el
conocimiento de esta ciencia para la representacion fiel de la naturaleza en las
manifestaciones artisticas.

La fisonomia, encargada de estudiar la anatomia del rostro. Esta parte del estudio se
centra en el craneo y cara, se puede decir que estd estructurada en su totalidad
volumétrica de materia Osea, el craneo es una forma importante dentro de la morfologia
de la cabeza, la forma genérica del craneo es muy diversa, segin la raza o la edad del
individuo.

Las tipologias son muchas pero todas guardan una estructura similar, gracias a esa
estructura podemos asociar la tipologia del retrato, Leonardo realizé un estudio de las
diferentes partes independientes del cuerpo, dotdndolas de una numeracion, creando un
archivo numerado de orejas, narices, ojos, etc. Este archivo seria valido si realmente
enumerase todas las partes individuales existentes en el mundo, pero realmente se
enumeran por grupos donde se crean diferencias evidentes en su clasificacion.

En la parte concerniente a la miologia, la menos evidente en el retrato, ya que los
musculos son miméticos, estos estan insertados por uno de sus extremos en la piel y el
otro a la estructura dsea del craneo, el relieve superficial de esta musculatura es casi
nula, salvo los misculos masticadores compuestos por el masetero y el temporal, son los
unicos musculos encargados de movimientos motores insertados de hueso a hueso,
provocando el movimiento de la mandibula al masticar. Estos musculos si crean formas
de relieve en la superficie de la piel.

El estudio de la anatomia en profundidad y particularmente en el rostro, hace ver que
las marcas registradas en la piel de la cara, son evidencia clara de la vida llevada por el
individuo en cuestion. La edad, la raza, y el esfuerzo fisico, son razones de peso para
hacerse evidentes en un rostro, el desarrollo de unos musculos faciales mas que otros
solo supone un uso mayor de unos que de otros, esto repercutird en la superficie con la
aparicion de arrugas, que siempre serdn transversales a las fibras propias de los
musculos, valga como ejemplo las llamadas patas de gallo, aparecen describiendo unas
lineas que se cierran en angulo en direccion al centro del ojo, esas lineas son
transversales al musculo orbicular, ya que este tiene la fibra dispuesta describiendo
circulos concéntricos alrededor del ojo.

También pasa esto con las arrugas de la frente, el musculo ocipito-frontal tiene su

fibra dispuesta de forma longitudinal a lo largo del craneo desde su vision frontal a la
posterior, la contraccién de este musculo crea unas arrugas horizontales en la frente,
también son transversales a la fibra del musculo que se presentan verticalmente.
Las localizaciones de materia adiposa adheridas en el rostro, suelen repetirse en general
en todos los rostros que tengan mas tejido adiposo del general, ya que el rostro al igual
que todo el cuerpo esta cubierto de una capa de grasa situada entre la epidermis y el
musculo o resalte 6seo subcutaneo.

Este tejido graso en el retrato es clave, ya que si no disponemos esos volimenes en
su lugar correcto no sera acertado el fin formal del retrato, y se vera perjudicado en lo
referente al parecido.



La siguiente fase trata de estudiar la morfologia anatémica del modelo ejemplo
en este estudio del retrato:

Como inicio de esta investigacion, vamos a partir del estudio 6seo del craneo:
La estructura craneal del
modelo ejemplo se ha
estudiado digitalmente
sobre la imagen de éste.
Para ello se han acoplado
por capas en una primera la
imagen real del modelo, y
sobre esta se ha estudiado
mediante tratamiento
digital y sobre los mismos
relieves topograficos que
dicta el modelo, se han
resaltado las diferentes
zonas dseas que componen
el craneo.
Esto nos ayudara de forma
significativa en el andalisis morfologico de la obra escultorica aplicada sobre un
estudio previo en el dibujo e infografia, en la situacion de los volimenes mas
significativos de la superficie o relieve del retrato.

El siguiente paso del
estudio se centra en la
estructura morfoldgica y
anatomica de la parte
encargada miologica del
craneo.

El estudio muscular del
craneo es significativo para
evidenciar las zonas o
voliumenes mas
caracteristicos o
desarrollados del personaje
en cuestion.

La apariencia de los
volumenes de los musculos
del rostro no son evidentes en la superficie de la dermis.

Los musculos del rostro son basicamente mimicos, es por ello que sus inserciones de
hueso a dermis, no marquen volumen pero si evidencian arrugas transversales al
movimiento o fibra estructural de estos.

So6lo los musculos masticadores, como son el temporal y el masetero, tienen
inserciones de hueso a hueso, siendo musculos basicamente funcionales con un
cometido concreto, mover la mandibula, estos misculos si pueden verse reflejados
en la superficie de la dermis.




e Estudio topogrdfico del modelo:

-Sintesis de forma:

El estudio de la forma del modelo se ha de abstraer a piezas geométricas, dando
como resultado una simplificacion de volumenes donde se encierran todas las
particularidades de la individualidad del modelo.

Las proporciones de los elementos mas significativos de la
estructura se han de analizar y simplificar, para ello se ha
recurrido a la simplificacion por planimetria, siguiendo un
esquema lineal, con el objetivo de sintetizar mediante lineas las
zonas mas caracteristicas de la estructura craneal del modelo.

-Apovo del dibujo:

Los estudios visuales realizados sobre el modelo se han de interpretar, para su
posterior analisis y simplificacion, la mejor manera de estudiar las formas bésicas del
modelo son mediante el dibujo.

El dibujo que se realiza como estudio para un retrato escultorico no busca el
efecto, la atmosfera, sino por el contrario, busca las formas rotundas, los cambios de
plano, el contorno mas significativo, es por ello que las vistas mas aclaradoras son el
frente y el perfil, ayudados de algln tres cuartos podemos empezar a estudiar las masas
desde un prisma geométrico.
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En el dibujo calcularemos las distancias, la disposicion del armazon, en definitiva
la composicidn estructural del retrato.



METODOLOGIA
o FElmodelado

La técnica del modelado ha sido la méas empleada a lo largo de la historia y por ello
la més adecuada, el modelado en arcilla permite la adicidon y sustraccion de la material
siendo lo mas apropiado en el trabajo de modelado, el rectificar y corregir sobre la
marcha en el modelo nos permite acercarnos al maximo al objetivo planteado.

El trabajo con la arcilla es el mas adecuado como ya se ha dicho, pero tiene un
inconveniente; el peso de la materia y su poca estabilidad estructural, esto supone que
este material tan cualificado por su plasticidad no puede soportar su propio peso.

Para ello emplearemos procedimientos adecuados para sobrellevar este
inconveniente, emplearemos el armazon interno.

PROCESO

e  Istructuracion del soporte o armazon

La estructuracion del modelado de cabeza, se simplifica a un solo soporte de hierro
que mantiene la vertical de la composicion.

Este soporte estd compuesto generalmente de una seccion de hierro denominado
cuadradillo, soldado a una cruceta de metal con unos orificios preparados para ser fijada
mediante clavos en un tablero o cualquier superficie, generalmente se ha empleado la
madera.

Este soporte también presenta unas perforaciones en la parte superior por donde
pasar alambres, a modo de tensores para sostener el peso del barro.

!

En nuestro caso el soporte se ha ampliado colocando una vara o cafia para
alcanzar mas altura, ya que la composicion del retrato incluye el cuello y parte del
torso, es por ello que la altura del soporte ha de ser mayor para ganar los centimetros
necesarios para el posterior modelado.



e  Montaje del volumen inicial con alma de papel

El proceso de montaje del barro sobre la armadura previa, se ha realizado creando un
volumen inicial de papel, este volumen de papel ha sido fijado al soporte con cuerda.

La funcion principal de este armazon interno de papel es evitar peso en la parte
superior de la composicion escultdrica.

En el caso que se presenta como ejemplo, el volumen de papel solo se ha colocado
en la zona donde ird colocado el craneo de nuestro modelo, ya que en el cuello no nos
interesa perder la estructura metalica para asi agarrar con fuerza la arcilla, y sobrellevar
el peso en forma descendente de arriba hacia abajo.

|

e [nicio de recubrimiento de la superficie r

Con el soporte ya preparado, empezaremos
a cubrir el la estructura desde la base, creando
trozos manejables de arcilla y adaptandolos a la
forma estructural que tenemos.

El barro ha de estar bien prensado para
evitar futuros vientos, o burbujas, estas
acumulaciones de aire en el interior del barro
pueden hacer roturas graves en el proceso de
coccion.

o [Estudio de los volumenes principales

Con el barro colocado en superficie

de la estructura, pasaremos al proceso de
modelado.
Este proceso empezo cuando
comenzamos a realizar los apuntes o
bocetos previos, en dichos bocetos se
debe tener clara la estructuracion bésica
del modelo que vamos a retratar.

La colocacion de la arcilla se
realizara de forma estudiada, montando
el volumen de dentro hacia fuera. El
barro ha de estar bien prensado con el
que ya tenemos colocado sobre el
armazon, este barro se ha de hidratar
para que no pierda su plasticidad natural.
Y hemos de cubrir con plésticos
humedecidos la pieza completa entre las
diferentes sesiones que nos lleve el
trabajo.




e Depurado de la superficie

En esta fase del proceso, los volimenes generales se
tiene perfectamente estructurados, y el paso siguiente es el
estudio pormenorizado de las partes que lo componen.

El dibujo es fundamental en esta fase del proceso, ya que
un simple grafismo en la superficie tridimensional del
modelado, puede resolver un problema de proporcion, de
situacion, o simplemente de posicion.

El dibujo como decimos es fundamental, puesto que el
“contorno” es en nuestro trabajo el perfil, es la forma que ha
de quedar resuelta para un solo punto de vista, es por ello
que la innumerable cantidad de perfiles conseguidos dardn
como resultado innumerables dibujos resueltos.

Esta fusion entre el dibujo y el modelado, esté tan ligada
como la soluciéon de las lineas de relieve secundarias,
teniendo como las lineas principales el resultado de ver el
modelo de frente y de perfil, sus contornos evidentes son lineas de relieve principales,
las secundarias responden al contorno del tres cuartos.

En el proceso de modelado el depurado de la superficie es la continuidad de la
forma, evitar saltos de texturas, empezar a delimitar zonas de una forma mas precisa, en
definitiva es aplicar un modelado preciso a cada forma o parte exacta del modelo.

e  Apovo digital para la aproximacion volumétrica

En este caso de aproximacion a la superficie topografica del modelo, se ha recurrido
a la infografia.

Para ello se han realizado una serie de fotografias digitales al modelo y al trabajo
realizado, mediante la utilizacién de programas de tratamiento digital de imagenes se
han montado las imagenes, disminuyendo la opacidad a una de ellas para asi poder
comprobar los posibles errores y los aciertos que se han realizado, y con esto podemos
corregir con seguridad el volumen con la ayuda del modelo natural.

Para que este procedimiento de 6ptimos resultados es necesario que las fotografias se
realicen desde el mismo punto de vista y desde el mismo angulo. Ya que de lo contrario
no es fiable el resultado.

]
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En estas imagenes se puede observar el estudio compositivo de la forma general,
donde se empieza a valorar el detalle y la situacion de os elementos individuales
pertenecientes al la masa general del la composicion.

La siguiente sesion de modelado es la concerniente al estudio pormenorizado de
las formas superficiales, es la acumulacion de detalles que por unidades no se
apreciarian en la forma total, pero si acusan el parecido del modelo cuando esos detalles
en su totalidad cumplen una funcioén en equipo.
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e Terminacion

Como su propio nombre indica, esta fase equivale a la terminacion del modelado
superficial, en esta ultima fase se estudiara la textura final adaptandola al modelo o al fin
mas adecuado para el material definitivo.

Si existe la posibilidad de que la obra se haya de fundir en bronce, la textura ha de
estar encaminada a las calidades propias que el bronce proporcionara al trabajo.

Lo mismo pasa si el modelado que hemos realizado es el vehiculo de paso para
realizarlo en madera o piedra, la textura ha de estar mas limpia y definida en el ejemplo
anterior, ya que las formas serdn copiadas en el material definitivo, aportando su
lenguaje propio por su morfologia natural.

o  Ahuecado y secado

El modelado en barro necesita ser ahuecado para su conservacion, este proceso se
explica basicamente por la composicion propia de esta materia. La arcilla (tierra + agua)
al secarse pierde el volumen inicial de agua, y esto supone una reduccion del total, el
ahuecado permite que esa reduccion se produzca en el interior mermando la totalidad de
la pieza el tanto por ciento que contenia de agua.

El ahuecado en solo se puede hacer a piezas que tengan un armazon extraible como
es nuestro caso, si el armazén que se ha realizado en el interior de la escultura no esta
preparado para un posterior ahuecado, solo podemos conservarlo mediante un molde.

En el retrato ejemplo, el ahuecado se realizara desde la parte superior del modelado,
cortando una seccion que nos permita el acceso al interior de la mayor cantidad de
volumen posible.

Este corte se ha de hacer de forma que cuando lo devolvamos a su posicion original

se mantenga por su propio peso, es por ello que un corte o acceso con seccion vertical,
serd un inconveniente a la hora de cerrarlo.
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La extraccion de la bola o alma de papel que tenemos en el interior, se realiza
desde la boca de acceso que hemos creado, ademds como los amarres son de cuerda esto
proporciona un corte facil de los mismos.

Una vez retirada la carga de papel y cuerda, procedemos al ahuecado tradicional
intentando dejar el mismo espesor en toda la superficie del modelado, esta oscila entre
un centimetro y medio y dos centimetros, proporcionando una capa lo suficientemente
gruesa para soportar el peso de un busto, y un secado uniforme sin crear mermas o
grietas superficiales.

En las imagenes se aprecia el resultado de ahuecar el interior de la pieza, el
cuidado méximo se ha de tener en le grosor de las paredes o tabiques de la obra. El
interior también se ha de tratar, mediante una serie de agujeros provocados por un clavo
o palillo, y aranando la totalidad de la superpie interna, esta operacion asegurara un
secado y un coccion de mayor garantia, ya que las pequenias burbujas atrapadas en el
grueso del tabique, pueden crear grietas en superficie y con la precaucion de debilitar
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esta zona interna es mas probable que las grietas se produzcan en el interior, salvando el
aspecto externo de la pieza que es el que nos interesa.

El ahuecado termia con el cerrado del modelado, la colocacién de la tapa se
realizara marcando en el filo o boca por donde hemos ahuecado unas marcas, a modo de
rugosidades con la misma funcidon que la que marcan los ladrillos, que faciliten la union
de ambas piezas.

El adhesivo que vamos a utilizar es el mismo
barro pero mas aguado, a este estado del barro se le
denomina barbotina.

La barbotina se ha hecho tradicionalmente
con barro seco machacado e hidratado con agua,
hasta conseguir una pasta mas bien liquida de
aspecto pastoso.

Cuando las superficies que hemos de adherir
estan a punto de cuero, o el barro estd demasiado
duro para manipularlo, a la barbotina se le puede
afladir un poco de vinagre para que actiie como acido
y debilite las superficies, penetrando en la estructura
de la arcilla y facilitando asi el pegado de las partes.

Con el modelo cerrado pasamos a coser la superficie de ambas caras, estas se
cierran a modo de costura de quir6fano, cogeremos puntos que barreran como
hendiduras la linea de unién de las caras, aplicando posteriormente el mismo barro que
se ha sustraido del interior, para que el grado de humedad se el mismo.
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Con todo esto finalizado solo queda
repasar el modelado superficialmente para
perder las posibles huellas que hemos podido
dejar impresas con este proceso.

El repaso del modelo se hace generalmente cuando el barro que hemos utilizado
para el cosido de los pegamentos esta adecuado para su tratamiento, es decir, similar en
dureza al resto del barro de los tabiques.

El repaso se hace de forma que perdamos la huella producida de forma agresiva o
involuntaria al ahuecar. El tratamiento serda el mismo que hemos empleado en la
configuracioén del modelado.
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