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Abstract. La pintura se ha visto influenciada por dispositivos tecnológicos 
que han transformado en buena parte su naturaleza. Ofrecemos un análisis y 
dos ejemplos de pinturas en donde ha cambiado la concepción misma del 
cuadro como pintura. Sin embargo, las condiciones propias del ejercicio de 
la pintura y su naturaleza tienen una razón de ser en el momento actual, 
desde su reducto minoritario, frente a los dispositivos masivos de la imagen 
tecnológica que ofrecen una estetización propia del diseño y de la imagen 
flujo en el tiempo. Recurrimos al ejemplo de prácticas pictóricas que se 
sitúan, como condición de nuestro tiempo, en el proceso de hibridación 
entre pintura y la utilización de recursos, formales y tecnológicos, como son 
la fragmentación y la incorporación de nuevas tecnologías en el proceso 
pictórico.  

 A título de ejemplo, Pedro Calapez crea algunas obras en ordenador y 
después hace las respectivas pinturas en soportes variados. Estas obras son 
posteriormente presentados como una fragmentación cuya característica es 
una separación física entre cada uno de los soportes. En el segundo caso, la 
pintura de Gordillo parte de un dibujo, tratado digitalmente, pasándolo 
entonces a la tela, y actuando después sobre ella con la pintura. Este es un 
proceso mixto que incorpora a la tela, tanto el material digitalizado, como la 
pintura.  

 
Abstract. The nature of painting has changed in many ways by means of 
multiple technological devices. This presentation includes two case examples 
where the classic idea of a framed painting has been taken a step further. 

 The practice of painting has its own raison d’être and a distinctive set of 
conditions according to current times. A minority group of painters is now 
concerned about mass media and technological images that exhibit a certain 
aestheticization more proper of design and the flux image or time image. 
The examples presented here deal with two state-of-the-art painters who are 
amenable to technology during their pictorial processes and incorporate 
technological  

Pedro Calapez, on the one hand, builds some of his works by computer 
means and then paints the results in assorted supports. His paintings are 
later presented as a fragmented unit consisting of multiple items separated 
resources such as fragmentation. by a physical distance. On the other hand, a 
painting by Gordillo may originally stem from a drawing that was later 



digitally manipulated. Finally, it is painted by the author. This is a mixed 
process where digital material lives together with paint on a canvas. 
 
Palabras clave: Pintura digital, capitalismo artístico, fragmentos del espacio 
pictórico, Luís Gordillo, Pedro Calapez. 
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1   Introducción 

La seducción de las nuevas tecnologías relacionadas con la imagen nos crea la 
sensación de pertenecer a un tiempo actual en tanto en cuanto son instrumentos de 
nuestro tiempo que han permitido una experimentación acelerada, una circulación y 
democratización en el uso de la imagen. Si este proceso de expansión de la imagen se ha 
extendido a todos los ámbitos, es en parte debido a los procesos de estetización 
desarrollados desde el diseño de productos y marcas [1]. Se ha producido una 
desconexión con la realidad física, natural, agreste, impredecible y accidental que tiene 
que ver con la toma de decisiones inmediatas, con la capacidad de respuesta y con lo que 
es trascendente, más allá de los procesos de inmediatez del consumo hedonista de la 
imagen. Esta falta de conexión con la realidad contribuye a una desidentificación del 
individuo con su realidad y a crear otra que se desarrolla por exceso de “positividad” [2], 
al producirse por una sobreabundancia de la identificación del Yo que acaba produciendo 
un colapso, una despersonalización. 

La relación de nuestra sociedad con la imagen ha cambiado porque se ha abierto el 
espacio de la imagen en todas las direcciones y esto ha hecho que cambie la frontalidad, 
es decir la identificación del sujeto espectador con la imagen y su capacidad simbólica. A 
su vez, es evidente que esta extensión ha producido una inclusión de lo temporal, de 
manera que ya la imagen ha quedado asociada al movimiento, a lo cambiante, a lo 
expresivo, a la secuencia interminable (red, tejido, espacio abierto). De esta manera el 
espectador ha quedado expulsado como sujeto, formando parte, junto a la realidad, de 
una exterioridad. Todo es información, extensiones en red, circulación. La consecuencia 
inmediata de ello es que la primacía de estas características ha supuesto una suplantación 
de la realidad, y también del propio hombre, por la imagen, muchas veces espectacular y 
exagerada.  

 

2   Consciencia del sujeto pintor 

 
Hablar de la frontalidad de la pintura es tener presente la que radica en su naturaleza 

misma, se trata de un espacio limitado realizado con la intención de que permanezca 
estable en el tiempo, algo que roza lo maldito en nuestra sociedad de las TIC. La pintura 



requiere tiempo, un tiempo de observación detallado y sensible, no exento de un 
abandono, un cierto desarme del Yo, de un retardo pretendido que haga de la 
contemplación una actividad lenta y casi militante. La permanencia en el silencio y lo 
estático no es tarea fácil y requiere una voluntad previa en el modo de participación. Es 
lo que Han [3] determina como cansancio parafraseando a P. Handke, diferenciando lo 
que es el cansancio de la sociedad del rendimiento, que no construye si no que es un 
cansancio que aísla y divide, separa y atormenta; de lo que es un cansancio de mirada 
larga y pausada, donde la determinación deja paso a un sosiego [4].  

 
En relación a estos condicionantes de la sociedad actual para con la imagen pensamos 

que el papel de quien practica la pintura ha de ser muy consciente en el sentido de 
abordar estas prácticas desde posicionamientos artísticos muy vigilantes con los procesos 
de uso del diseño y la estetización propia de los productos de consumo y de su imagen 
de marca en el capitalismo artístico [5]. 

En consecuencia, la pintura ha de dar respuesta a estas necesidades de su tiempo 
desde la incorporación de procesos que tengan que ver con el uso de la tecnología de la 
imagen pero sin perder su conexión con lo real, con la rudeza y materialidad de un hacer 
que tiene que ver fundamentalmente con lo material y con lo manual. 

 
3   Los recursos digitales y la fragmentación pictórica 

 
Los avances tecnológicos proporcionan nuevos desarrollos para el arte, en particular, 

con la aplicación de productos digitales para la pintura. Esta iniciativa surgió de 
ingenieros y matemáticos que pusieron su creatividad al servicio de la producción gráfica 
y el diseño. Con la producción de algoritmos diseñados para este propósito los resultados 
fueron impresos en impresoras de chorro de tinta. El artista húngaro László Moholy-
Nagy (1895-1946), uno de los principales referentes de la Bauhaus, se propuso el uso de 
herramientas técnicas para lograr la convergencia entre las artes: la arquitectura, el cine, la 
fotografía, el arte y el diseño. La idea central era crear una interrelación entre disciplinas, 
no es excluyente y en consecuencia, de la interacción entre las artes y entre estas y las 
diferentes técnicas que se puedan emplear. 

 
El conceptualismo, latente en todas las expresiones artísticas, impone el uso de 

nuevos instrumentos. Deja de haber  pintura como materia - ahora actualizada con 
nuevas técnicas - y pasa a ser un tipo de pintura virtual, que deja de lado la pintura y 
pinceles, aunque imitará las imágenes mediante reproducciones. De hecho, en las últimas 
décadas se ha establecido el uso artístico de la informática. El ordenador y sus 
aplicaciones con las imágenes es un instrumento ambiguo por excelencia, permite superar 
los parámetros espacio-temporales normales, explorando todos los campos del 
conocimiento humano y obtener a través de las prótesis apropiadas espacios irreales cuya 
dimensionalidad nos permite capturar y tener (si está equipado con sensores apropiados ) 
experiencias olfativas y táctiles ficticias. 

 
Los medios tecnológicos y de comunicación modernos son un nuevo campo de 

batalla para la competencia entre la base de datos y la narración. El ordenador digital se 
estableció como el medio perfecto para la base de datos. La dinámica que se produce 
entre la base de datos y la narración no es única para los nuevos medios. La relación 
entre la estructura de una imagen digital y las lenguas de la cultura visual contemporánea 



se caracteriza por el mismo impulso. Una imagen digital, ya que se define por todo el 
software informático, consiste en un conjunto de capas interdependientes, cada una de 
las cuales contiene elementos visuales específicos. A lo largo del proceso de producción, 
artistas y diseñadores manipulan cada capa por separado eliminando algunos y 
procurando la creación de otros. El mantenimiento de cada elemento como una capa 
independiente permite cambiar el contenido y la composición de la imagen en cualquier 
momento, borrar un fondo, reemplazar una persona por otra, desenfocar un objeto, y así 
sucesivamente [6]. 

En la era del ordenador, la base de datos se convierte en el centro del proceso 
creativo. También la pintura contemporánea se ha apropiado de lo digital. El pixel es 
considerado, teniendo en cuenta dos aspectos principales: un fragmento de tipo digital 
con una unidad de información, y un constituyente en la área de la imagen con 
articulaciones con pintura. Con el avance tecnológico en términos de tecnología de la 
información, el arte, ha ganado nuevos desarrollos, incluyendo la implementación de 
productos digitales para la pintura. Fotografía, gráficos 3D, diseñados por un ordenador 
y las imágenes digitales en general, pueden estallar en un campo donde cada artista 
muestra sus propuestas que se pueden abrir desde la realidad tangible a la virtual. 
Posiblemente en el futuro ya no existirán formas puras, porque hoy la pintura está 
impregnada por la influencia de la estética creada con un ordenador. 

Vemos el ejemplo de dos artistas que tienen en cuenta en sus creaciones los cambios 
experimentados en el lenguaje de la pintura. Para ello nos fijamos en dos aspectos 
reiterativos de la imagen actual: el uso de las TIC en los procesos de creación de 
imágenes y la fragmentación como uno de los condicionantes no sólo de la creación, sino 
también de la forma de percibir actual. 

Pedro Calapez en algunas de sus producciones, utiliza en su fase creativa, medios 
electrónicos. A continuación, invierte su producto hacia soportes tradicionales. 

 

 
 

Fig. 1. Pedro Calapez, Foto de taller, 2014. 
 

"No sé cómo incorporo lo que cada día observo en mi trabajo con la máquina y el 
trabajo con la mano" (Calapez, 2006, p. 12). Calapez admite que piensa que para el pintor 
todos los sistemas se vuelven compatibles en su mirada y lo que aparece en la pantalla, en 
papel o en la tela o en cualquier otro soporte, hará que se desencadene y desarrolle un 



proceso creativo único (...) el equipo añade puntos de vista que hacen que ya no se 
pueden ignorar (...) las computadoras hacen ciencia, los hombres hacen arte "[7] (Fig.:1). 
     Un ejemplo de la fragmentación de recursos y el uso de los sistemas informáticos para 
su aplicación es la obra de Luís Gordillo. 
En diferentes situaciones Luís Gordillo utiliza procedimientos basados en la 
fragmentación. Para lograr sus propósitos, a menudo recurre al desdoblamiento de la 
imagen. Cuenta actualmente con imágenes escaneada, fotografías, que el mismo tiempo 
que la pintura están presentes al mismo en las obras mas recientes.  

Éste parte de los componentes expresivos iniciales: diseños de células pictóricas y 
pequeñas pinturas. En esta secuencia realiza fotografías que transforma y replantea en el 
ordenador. Gordillo, en la etapa siguiente, hace una nueva reformulación, cortando y 
pegando  elementos y componentes. Por último,  sobre estas nuevas impresiones 
pictóricas, el artista interviene con pintura acrílica. 
     La pintura Gordillo lleva a buscar nuevas vías de expresión y la introducción de las 
nuevas tecnologías digitales resultantes en una variedad formal. En el trabajo "Cirugía 
esquimal" Luis Gordillo, realiza una pintura acrílica en una lona y utiliza la impresión y 
collage digital sobre lienzo de plástico micro-perforado. 

 
 

 
 

Fig. 2. Luis Gordillo, Cirugía esquimal, 2006. 
 

Saca partido a la digitalización de la imagen en el sentido de la repetición, la 
multiplicación de las figuras, la creación de fragmentos y la superposición de imágenes 
como el caso de las obras "Cirugía Esquimal" (Fig.:2) y "Aquí y ahora"(Fig.:3). 

 



 
 

Fig. 3. Luis Gordillo, Aqui y ahora, 2010. 
 
Son obras que se retroalimentan del contacto de unas con otras, en un continuo casi 

eterno, con base en la impresión digital. Las variaciones de formatos y técnicas  originan 
miradas heterogéneas que crean campos irónicas y dramáticas [8]. 
      En el caso de las “Paisajes de trabajo paralelos” de 2015 (Fig.4), que se presentan en 
la exposición "Tancercatanlejos" en la Galería Marlborough de Madrid, Luis Gordillo 
presenta la obra que consiste en un conjunto de fragmentos utilizando pintura acrílica 
sobre lienzo con una base de impresión digital. Se añade otro conjunto de fragmentos en 
forma de cinco fotografías. Son obras llenas de tensiones que Luis Gordillo aprovecha en 
una amalgama de recursos plásticos [9]. 

 
 



 
 

Fig.4. Luis Gordillo, Paisajes paralelos, 2015. 

 
Luis Gordillo se sirve de la fragmentación para potenciar sus propósitos y las 

sorpresas que quiere ofrecer al espectador, aglutinando temas como a libertad, la 
concentración, la entropía, la seriación, la evolución de motivos ente otros. 

En estas obras la fragmentación de la imagen tiene un lugar destacado, tanto en 
términos de fragmentación con características visuales o la fragmentación de la naturaleza 
física. Las capas de imagen se pueden producir de forma digital. El punto de partida, pasa 
a través de dibujos, bocetos, células pictóricas, imágenes pequeñas, siendo fotografiado, 
digitalizado y, posteriormente, se coloca en soportes de diverso tipo. Así, la intervención 
del ordenador en la pintura puede ocurrir a través de collage digital. Puede repetir, 
multiplicar, cortar, superponer y deformar, creando perspectivas, desarrollos y 
producciones basadas en fragmentos. 

En estas obras la fragmentación de la imagen tiene un lugar destacado, tanto en 
términos de fragmentación con características visuales o la fragmentación de la naturaleza 
física. Las capas de imagen se pueden producir de forma digital. El punto de partida, pasa 
a través de dibujos, bocetos, células pictóricas, imágenes pequeñas, siendo fotografiado, 
digitalizado, y se coloca en soportes de diverso tipo. Así, la intervención del ordenador 
en la pintura puede ocurrir a través de collage digital. Puede repetir, multiplicar, cortar, 
superponer y deformar, creando perspectivas, desarrollos y producciones basadas en 
fragmentos. 

 
Conclusión: Condiciones de la pintura 

 
El estatismo de la pintura y su condición de imagen fija implica una lentitud de la 

mirada muy distinta a la de la imagen luz de los medios digitales. La superproducción de 
imágenes en la sociedad actual nos ha hecho inmunes. El gran problema es que ya no 



sabemos distinguir en la imagen de la experiencia de la duración. La experiencia es 
temporal, exige una entrega “el sujeto de la experiencia nunca es el mismo. Habita la 
transición entre pasado y futuro”[10].  

La pintura es opaca porque en parte tiene que ver con la ceguera, es un ir desvelando 
la imagen, haciéndola visible [11]. La imagen estática, impropia de nuestro tiempo, 
requiere un tiempo de dedicación, una participación de lo visible en busca de la 
trascendencia, de lo solemne o ejemplar, abre otro tipo de espacio de expansión, un 
espacio que nos predispone para conectar con lo no visible, en un acto de dejar abierta la 
experiencia artística para que se produzca el encuentro con la imagen [12], con lo que 
aflora sin ser pretendido. Esta es la experiencia estética de la imagen que resiste al paso 
de la imagen flujo, a la narrativa de lo cotidiano y lo obvio, a la confusión de la realidad 
con la imagen. 

Relacionado con ella, vemos que la atemporalidad de la pintura (trascendencia, 
capacidad simbólica) es un rasgo esencial, eje de su condición simbólica capaz de albergar 
los resortes que activan su visibilidad y la propia mirada de quien la contempla. La 
atemporalidad a la que nos referimos es un tiempo en suspensión, en retardo, nada que 
ver con el tiempo biológico ni con el tiempo que transcurre en las redes tecnológicas. La 
atemporalidad de la pintura exige la complicidad de quien busca en ella un resorte para la 
identidad. La pintura ha de ser capaz de suspender en su imagen el tiempo, no solo del 
relato que nos puede ofrecer sino de la realidad externa cambiante. Hay en ella un 
tiempo, el de la incertidumbre, con el que juega el pintor. La imagen externa a la pintura, 
en su flujo, es puro cambio, nos arroja al vértigo imparable e insaciable de la realidad 
cambiante. La duda como forma de pensamiento que se prodiga en la contemplación, 
todo ello frente al cálculo y el pensamiento lineal.  

La pintura en nuestros días implica una actitud militante porque está fuera del flujo 
de la imagen digital. En tanto en cuanto resistencia, reclama una unidad presente entre la 
pintura de la superficie del soporte y la presencia de un sujeto que contempla 
activamente, experimentando una transformación sensible. Uno de los objetivos de la 
pintura es enseñar a mirar con calma, paciencia y detalle, para ir dejando que las cosas se 
acerquen al ojo, es decir “educar el ojo para una profunda y contemplativa atención, para 
una mirada larga y profunda”[13]. 
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