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EDITORIAL

De nuevo estamos con este número de la revista coincidiendo 
con la primavera. Terminamos el año anterior, parece que fue 
ayer, y ya estamos entrados en el 2018. Han pasado muchas 
cosas y esta Asociación ha sido capaz de llevar a buen término la 
IV Bienal Internacional de Pintura al Pastel, que como siempre 
ha sido un éxito de nivel artístico. Ha habido una gran afluencia 
de participantes y de público. En ella se ponen cada dos años 
a prueba los esfuerzos de nuestra directiva y voluntarios que la 
acompañan, dando cómo resultado un precioso evento que ya es 
un clásico entre los pastelistas de muchos paises. En este número 
daremos cuenta de como se desarrolló esta bienal, además de 
otros articulos de entrevistas, análisis y consejos que esperamos 
gusten a todos cuantos se acerquen a hojear ésta revista de 
Aspas.

Un saludo a todos,

Antonio Abad
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IV BIENAL DE 
PINTURA AL PASTEL 

ASPAS
Como en anteriores ediciones, el día 23 del pasado mes de febrero, se realizó la inaugura-
ción de la IV Bienal de Pintura al Pastel de nuestra asociación ASPAS. Fieles como siempre 
a la cita, asistieron un gran número de pintores de distintos países además del público, en un 
acto solemne que estuvo presidido por el Concejal de Cultura de Oviedo y presentado por la 
directiva de Aspas. 

Como todas las ediciones anteriores y para darle más suntuosidad, hizo su aparición la Real 
Banda de Gaitas de Oviedo que amenizó el exterior de la sala con unas hermosas piezas 
asturianas para, a continuación, hacer su entrada en la misma, cerrando su actuación con el 
himno de Asturias que fue seguido por una gran ovación del público congregado. Después 
se dio paso a los discursos, agradecimientos y felicitaciones, dejando un espacio para la ex-
hibición oficial del libro dedicado a la Historia de la Pintura al Pastel en España, escrito por 
nuestro colega Toni Bennasar, presentado por él y del que se podían adquirir ejemplares allí 
mismo. El tramo final del acto fue el anuncio de los premios emitidos por el jurado y la entre-
ga de los mismos a los pintores presentes.

En esta cita participaron 104 artistas de 19 países con un total de 141 pinturas y fue visitada 
por casi 9.000 personas. Es de señalar que año tras año el nivel y la calidad de las obras 
presentadas se va superando de nivel y los jurados lo van teniendo más difícil para puntuar a 
los seleccionados que terminarán siendo premiados.

Al terminar la inauguración y entrega de premios y después de las fotos de recuerdo, la ma-
yoría de los pintores presentes y algunos acompañantes nos desplazamos al restaurante para 
hacer la consabida cena de confraternidad, que siempre nos renueva nuestros lazos de amis-
tad y nos hace planear nuevas ideas de actividades artísticas para un futuro cercano.

Al día siguiente nos reunimos temprano los miembros en nuestra Junta Bienal oficial y ya a 
lo largo de la jornada comenzaron las actividades de pintura al aire libre y demostraciones 
en la sala, de apuntes y retratos que se prolongaría a lo largo de todos los días que duró la 
muestra. La Bienal se clausuró con una masterclass pública en la propia exposición a cargo 
de uno de los pintores que participaba en la muestra.

Esperamos que haya quedado buen sabor de boca y la próxima Bienal sea todavía mejor.

Antonio Abad
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DOLORES ROMÁN BAREA

El mar, la luz y el hiperrealismo.
Diana Sobrado

La artista sevillana Dolores (Lola) Román  Ba-
rea, flamante ganadora de la 1ª Edición del 
Premio Ana María Purón en la IV Bienal In-
ternacional de Pintura al Pastel con su obra 
“Arroyo del oro”, es nuestra protagonista de 
portada para este Boletín de ASPAS número 
11.

Pintora ganadora  del 1er. premio  de la 
Fundación José Banús con su obra “Sensa-
ciones”, del 2º Premio de la Muestra del II 
Salón de Primavera de Pintura Realista or-
ganizado por Avatarte con su obra “Amor de 
mares” y finalista en la III Bienal de ASPAS 
con su obra “La espera”. Comenzó su etapa 
de formación en OAL  Arte y Cultura de Mar-
bella en los años 2013-2014 y seguidamente 
continúo su formación en el taller del pintor 
Aurelio Rodríguez López. 

 ASPAS - Antes de nada darte la enhorabuena por tu premio. Ha sido una grata noticia 
el ver tu obra premiada. En la anterior Bienal tuve la suerte de conocerte y charlar contigo 
durante la cena que ASPAS organizó el día de la inauguración. Para empezar esta entrevista 
nos vamos a centrar en tu obra al pastel y para ello lo primero es preguntarte ¿cómo empezó 
tu relación con el mundo del pastel?.
 LOLA - Mi relación con el pastel comenzó a finales del año 2013 donde comencé en 
Arte y Cultura. Me pareció tan gratificante y agradable el tacto de los pasteles y el contacto 
con la obra al mezclar los colores y extenderlo sobre el papel, me encantó desde el primer 
día. A los 7 meses aproximados gané mi primer premio  con esta técnica, lo que me animó a 
seguir pintando con más ímpetu y a mejorar mi técnica. 
 ASPAS - ¿Ha evolucionado tu forma de enfocar y tratar tu obra?.
 LOLA - Sí por supuesto, y mucho. Suelo ser muy crítica e inconformista conmigo misma, 
nunca finalizo una obra convencida al cien por cien de que ya es perfecta, pienso que siempre 
puedo mejorar un poco más. Soy más exigente a la hora de escoger un tema, me documento 
mucho más que antes, estudio las luces, las sombras, para poder plasmar mi idea lo más 
exactamente posible.
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 ASPAS -¿Qué tipo de marcas de pastel y de papel usas para  tus obras?.
 LOLA - Mi material de trabajo es muy variado, no tengo una marca en exclusividad por 
ahora ya que suelo escoger lo que me parece más adecuado a la obra que vaya a realizar. 
Entre mis materiales se encuentran las marcas Conté, Faber Castell, Stabilo, Carbothello, 
Rembrandt, Schmincke y Girault. Escojo de cada marca lo que más me suele gustar. Creo 
que cada una de las marcas tiene sus pequeñas joyas, sólo hay que encontrar cuáles son los 
productos que mejor se adaptan a nuestra técnica y nuestro proyecto.
 Respecto al tema del papel o soporte he probado casi de todo, pero de momento me 
declino más por Pastelmat y Canson.
 ASPAS - ¿Qué te motiva a la hora de pintar?.
 LOLA - Por suerte muchas cosas, muchos lugares, muchas escenas cotidianas hacen 
que me motive. Quizás el entorno en el que vivo pueda influir ya que vivo en la costa, entre el 
mar y la montaña  y esto ayuda mucho al estado de ánimo. Tengo la suerte de contar con mi 
pequeña Musa, a la que ya muchos conocéis, es una de mis grandes inspiraciones y tengo la 
suerte de que a ella le encanta, se presta a ello y se siente muy orgullosa con los resultados.
 ASPAS -En tu obra “Arroyo del oro” la modelo lleva un libro en el que se adivina el 
cuadro de Diego Velázquez “La Infanta Margarita en traje rosa”. ¿Qué otros autores clásicos 
y actuales te llaman la atención?.
 LOLA - De los grandes maestros clásicos te podría nombrar muchísimos que me gustan 

“Arroyo del Oro”
100cm x 70 cm 

Pastel sobre Pastelmat
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pero de entre ellos los que más me atraen son Julio Romero de Torres, John William God-
ward, Anna Ancher, Dalí. Pero para mí en concreto es el gran Joaquín Sorolla y Bastida. Ad-
miro su capacidad de expresar el calor de la luz del sol, el frescor de su agua y de la sombra, 
la maestría que tenia de transmitir la brisa estival…me parece casi mágico. Sin duda para 
mí es el Maestro con mayúscula. Y de los autores actuales hay varios que me llaman mucho 
la atención, pero prefiero no hacer mención a ellos por el hecho de que no quisiera dejarme 
detrás a algunos colegas de profesión y en algunos casos buenos amigos a los que les tengo 
mucha admiración.
 ASPAS - Aparte del pastel he visto que trabajas otras técnicas pictóricas. ¿En qué técni-
ca te sientes más libre?.
 LOLA -Suelo trabajar al óleo, pastel y en menos ocasiones grafito y acuarela. Aunque 
el óleo es una técnica que me parece muy atractiva, es el pastel con la técnica que me siento 
con más libertad, con más comodidad y soltura; el mezclar lápiz con barra, hacer texturas, 
difuminar, hacer pequeños detalles…me apasiona. 
 ASPAS - Tus últimos cuadros presentan temas de mar y figura femenina. ¿Cuáles son 
los temas que más te atraen?.
 LOLA - Lo que plasmo en mis obras es lo que más me atrae. Suelo pintar lo que me 
provoca relajación, bienestar, sensaciones agradables. Una de las cosas que me di cuenta es 
que en casi todas mis obras parece el agua, algo que nunca me he planteado, pero si he de 

“Amor a Mares”

Pastel sobre Pastelmat

100cm x 70cm
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reconocer que una simple gota en una fuente, el regar unas bonitas flores, el reflejo de sol a 
través del agua, me hacen recordar momentos agradables de mi infancia. El paisaje me gusta 
mucho siempre y cuando haya una escena en él,  y los retratos me gustan pero si hay detalles 
que lo hagan diferentes.
 ASPAS - ¿Hay en tu paleta algún color favorito?.
 LOLA - Claro que sí. El azul en todas sus tonalidades, no sé qué haría sin mi paleta de 
oleos y mi gama de pasteles sin el azul. Para mi es el mi color estrella. También el verde, sobre 
todo el verde agua me encanta. Que sería del verde sin su azul, supongo que es por eso que 
me gusta tanto.  Y el blanco, creo que es el color indispensable en mis trabajos, a mi modo 
de ver representa la pureza, el frescor, el bienestar, la tranquilidad…
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 ASPAS - ¿Cuál es tu técnica? ¿Cómo trabajas el pastel?.
 LOLA - Ante todo preparar un buen dibujo previo, es la base de un buen resultado y 
una vez finalizado éste, comienzo con el color, con una base de lápiz pastel mezclando  con 
pastel en barra, aunque realmente no tengo una técnica exacta en mis obras, solamente voy 
dejándome llevar por lo que  la obra va necesitando. El saber difuminar correctamente, para 
mi es esencial, hay que realizarlo con mucha suavidad y no dejar detrás ningún detalle por 
minúsculo que pueda parecer, todos los detalles suman.
  ASPAS -¿Qué te motiva cuando te planteas una nueva obra?.
 LOLA - Lo que me motiva realmente es hacer mi obra lo mejor que sé y a ser posible 
mejorar la obra anterior, disfrutar paso a paso de mi trabajo y dejarme llevar sin pensar en el 
tiempo que me pueda llevar en finalizarla. 
 ASPAS - De los cuadros que has pintado ¿Cuál es el que más te ha gustado pintar y 
porqué?.
 LOLA - Realmente me he sentido bien en todas mis obras por el hecho de que siempre 
pinto lo que más me gusta o me hace sentir bien, pero sí que es verdad que en una de mis 
obras me sentí especialmente bien creándola. Mi obra  “La Espera”, que quedó finalista en la 
III Bienal de ASPAS, me hizo sentir el verano con su color, su calor y su brisa en pleno invierno 
que fue cuando la realicé, sentir la calle desde mi zona de trabajo, fue una experiencia muy 
gratificante, tanto, que sentí algo de melancolía cuando la terminé. Me siento muy orgullosa  
de ella.
 ASPAS - ¿Qué opina tu familia de que pintes?.
 LOLA - En este sentido soy muy afortunada.  Mi familia está encantada con mi profe-
sión, viven y disfrutan a la misma vez que yo. Mis dos hijos admiran mi trabajo y la pequeña 
siempre dice que quiere ser pintora también. Para mí ya lo es y muy grande, aunque solo 
cuente con ocho años, y a los cinco ya ganó su primer premio en un concurso escolar de pin-
tura.
 Es una suerte que mis familiares y mis mejores amistades caminen a mi lado, es un 
aliciente que ayuda mucho a seguir con más fuerzas y más ganas aún si cabe.
 ASPAS - En este  siglo XXI  el mundo del pastel parece que vuelve a ser valorado como 
arte por sí mismo. ¿Cómo ves el mundo del 
arte en general?.
 LOLA - El mundo del arte lo veo muy 
confuso en la actualidad, hay innovaciones 
que no las llego a comprender y es por eso 
que prefiero no comentar.
 Lo que si opino y creo que coincido 
con muchos colegas de profesión, es que a 
veces y en ciertos eventos o concursos (afor-
tunadamente no es en todos los lugares)  se 
valora más la fama del artista que la pro-
pia obra. Yo no comparto este criterio ya que 
desde mi punto de vista, es la obra la que 
tiene que destacar, hablar por sí sola sin que 
alguien tenga que hacer una enrevesada ex-
plicación sobre lo que significa. Es una pena 
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que hayan obras que te dejen paralizada de-
lante de ella, sin palabras, solo admirándola, 
estudiando cada detalle y sin embargo no lle-
gue a más porque su autor no está entre los 
conocidos.
 Con el tema del Pastel, parece que 
volvemos a sonar con fuerza, espero que esto 
solo sea el inicio de un gran despertar. En mi 
experiencia en concursos, todas la obras en 
las que se me han otorgado premios han sido 
obras a Pastel  y para mí, como pastelista que 
me considero, me llena de orgullo que sea 
una obra a pastel a la que se le de reconoci-
miento entre un setenta u ochenta por ciento 
de obras al óleo.

 ASPAS - ¿Cómo es la tarea de hacer 
visible tu obra pictórica?.

 LOLA - Por suerte voy encontrándome con gente sincera y amantes reales del arte, no 
es nada fácil y hay que estudiar donde llevar o no tus cuadros. Hay que poner todo el empeño 
en hacer obras que apenas necesiten presentación, que hablen por si solas, buscar lugares 
donde posicionarlas, donde tu estilo encaje con lo que suelan exponer, de que nos sirve llevar 
una obra realista a un concurso o exposición donde predomine el arte abstracto o viceversa. 
Salas en las que sin lugar a dudas se tengan en cuenta el valor y calidad de la obra.
 Otro punto también a tener en cuenta es a la hora de presentar tu obra en muchos 
concursos. El VETO que hay actualmente, aunque en las bases ponga que se admiten todas 
las técnicas, luego no se admiten obras con cristal o protección. No nos lo ponen nada fácil a 
los pastelistas y por eso hay que trabajar lo mejor que cada uno pueda, porque son batallas 
que tenemos que ir ganando hasta que el pastel esté tan valorado que los que ahora vetan, 
sean los que  nos reclamen que participemos en sus eventos.
 ASPAS - Por último, ¿Cuáles son tus proyectos para el futuro?.
 LOLA -De momento seguir pintando hasta que mis manos digan “basta”.  Algo que me 
ronda la mente es el dar clases de pintura ya que es algo que no me disgusta en absoluto;  al 
contrario, en ocasiones he dado clases ya  a personas que me lo han pedido y me he sentido 
bastante cómoda y con buenos resultados. Por circunstancias no está en mis proyectos actual-
mente, pero es algo que no descarto en un futuro.

Podemos seguir su trabajo en su web y en redes sociales:

https://lolarbarea.es 
Instagram: @lola_barea 
Facebook:  https://www.facebook.com/people/Lola-R-Barea/100007153128071 
Twitter: https://twitter.com/lola_barea 
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La Niña y el Violín

Pastel sobre Pastelmat.
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La espera

100cm x 70cm

Pastel sobre papel de grabado

Abriles

Pastel sobre Pastelmat
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LA COCINA 
DEL ARTISTA
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FOTOGRAFIAR 
UN CUADRO

Vamos a dedicar el articulo de hoy a un problema que se plantea a muchos pastelistas una 
vez terminadas y enmarcardas las obras con cristal, y se trata del cómo se puede fotografiar 
en el propio estudio teniendo solamente los materiales más básicos, incluyendo una simple 
cámara digital compacta, unos focos y poco más. Hay que tener en cuenta que la calidad de 
las fotografias de nuestras obras serán nuestra tarjeta de presentación, por lo que hay que 
dedicar el tiempo y el esfuerzo necesarios para hacer un trabajo digno, para lo cual hemos 
elaborado un artículo a partir de los consejos de nuestros amigos Nuria Pinel y Alberto Pie-
dra que son dos excelentes fotógrafos y nos aclararán de una forma simple cómo se pueden 
obtener buenos resultados enfrentandose a la obra enmarcada y a los temidos reflejos del 
cristal en nuestras fotografías.

Antonio Abad

Fotografiar un cuadro siempre es difícil. Y la cosa se complica mucho más si además el cua-
dro tiene un cristal delante. En este caso lo principal  y lo que más problemas te va a dar van 
a ser los reflejos y conseguir una buena reproducción del color.

La forma más fácil es usando una cámara réflex, un filtro polarizador que ayuda muchísimo 
a eliminar los reflejos, un trípode, dos focos colocados a 45º con respecto al cuadro y una 
carta de color o carta gris, además de nociones básicas de fotografía y retoque digital. Pero 
la mayoría de pintores, cuentan con una cámara de fotografía compacta y poco más, por lo 
que, en este artículo, voy a intentar darte unos consejos básicos, para que con un material 
mínimo consigas unas fotos de tus cuadros lo más parecido a la realidad. 

FOTOGRAFIAR UN CUADRO EN CASA
Núria Pinel

Fotografía de Ayerbe

ILUMINACIÓN
La iluminación es lo más difícil de controlar y lo más impor-
tante. De la iluminación dependerá que los colores de tus 
cuadros sean lo más fieles posible a la realidad. Lo que sí 
es cierto es que cuanta más luz y más homogénea mejor. Lo 
ideal para fotografiar cuadros es usar iluminación artificial, 
ya sea en focos de luz continúa o flashes.  Los flashes suelen 
ser caros, pero por suerte hoy en día venden focos de luz día 
que  proporcionan una luz blanca ideal para evitar alteracio-
nes del color. En cualquier ferretería grande te pueden aseso-
rar sobre qué focos necesitas. La potencia es importante en la 
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medida en que te ayudará a evitar reflejos. Cuanto mayor sea la potencia del foco, más lejos 
del cuadro lo podrás colocar y de esa forma aparecerán menos reflejos.
  
Los focos se han de colocar a cada lado del cuadro y a 45º. Y los dos a la misma distancia 
porque si no un lado del cuadro estará más iluminado que el otro con la consiguiente modi-
ficación del color. En este dibujo puedes ver cuál es la colocación correcta.

Si aún así las luces te producen reflejos, siempre puedes colocar delante del foco un papel 
translúcido o una gasa. Restará algo de luz, pero evitará algo más los reflejos.

Si no dispones de focos, siempre puedes usar la luz natural. Una de las principales dificul-
tades de fotografiar con luz natural es que constantemente está cambiando y eso te puede 
afectar a la hora de fotografiar varios cuadros, por lo que hay que tenerlo en cuenta.  Ade-
más, como sabes, no es lo mismo la luz de las 12 de la mañana que la luz del atardecer, de 
la misma forma que no es lo mismo la luz de invierno que la de verano, o la luz de un día 
nublado  comparada con la luz de un día de sol. Todo eso puede afectarte porque la tonali-
dad de la luz que uses hará que varíen los tonos del cuadro.  ¿Cuál es la mejor luz? La de un 
día de sol a mediodía. Es la luz que menos tonalidades tiene. La fotografía se tiene que hacer 
en una habitación bien iluminada,  sin rayos de luz de sol directos o en una terraza a la som-
bra. Tienes que colocar el cuadro de manera que no te hagas sombra contigo mismo. No te 
recomiendo que uses el flash de la cámara, daría un reflejo en el cuadro imposible de quitar.

ENCUADRE
Para conseguir líneas rectas tienes que situar la cámara enfrente de la obra, paralela a ésta 
de manera que el centro de tu enfoque coincida con el centro del cuadro. 
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Si tu cámara tiene zoom, lo ideal es escoger 
una distancia focal correspondiente entre  
50mm y 70mm para evitar distorsiones y de-
formaciones de la obra.

El cuadro debe llenar lo máximo posible el 
visor de la cámara.

AJUSTE DE DISPARO
Normalmente, las cámaras disparan bien en automático 
siempre y cuando, en este caso, tengas en cuenta un par de 
recomendaciones:
 - Desactivar el flash para evitar que se dispare
 - Si tu cámara te permite modificar la sensibilidad ISO, 
lo aconsejable es trabajar entre 100 y 400 ISO. De esta for-
ma estarás reduciendo al máximo el ruido o grano de la fo-
tografía.

Con estas dos opciones ya te saldrán bien las fotos, pero si además tu cámara te permite es-
coger entre modos de disparo, lo ideal es escoger el modo de disparo A que significa que le 
vas a dar prioridad a la apertura o diafragma. Ahora te explico mejor esto:
 
 En AUTO la cámara trabaja en automático, escoge la sensibilidad, lo que llamamos 
ISO, escoge el diafragma y también la velocidad. 

 En P la cámara trabaja también en automático, la diferencia con el modo AUTO es que 
en este caso sí que puedes escoger tu la sensibilidad. Eso es importante porque de esa forma 
puedes controlar que no dispare a sensibilidades muy altas y evitar así que salga grano en la 
fotografía.
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 El modo A es un modo semiautomático. Es lo que yo recomiendo que escojas. Este 
modo te permite escoger la sensibilidad, ISO, que para tener buenos resultados tiene que 
estar entre 100 y 400. Pero lo más importante es que también puedes elegir la apertura o 
diafragma. Lo ideal es que elijas un término medio como puede ser f8 y la cámara seleccio-
nará la velocidad que le corresponda teniendo en cuenta la cantidad de luz de la escena. Lo 
que hace la apertura es que controla la profundidad de campo, es decir, la parte de la 
imagen  que aparece enfocada. Si lo hace automáticamente, si dejas que lo escoja la cáma-
ra, lo más seguro es que elija aperturas muy grandes como f2,8  o f4,5 y te arriesgas a que, 
sobre todo con cuadros grandes, aparezcan partes del cuadro desenfocados. 

Estarás pensando que tu cámara compacta no tiene ese dial y es cierto, pero lo más seguro 
es que lo tenga dentro de las opciones del Menú. Entre esas opciones es muy probable que 
encuentres estas letras  AUTO - P -  A -  S  - M  entre otras y es aquí donde puedes seleccionar 
la que más te interese.

TRÍPODE
Al disparar en el modo semiautomático (A), o incluso en el 
automático (P o AUTO), lo más probable es que con las con-
diciones de luz con las que trabajas, te de velocidades lentas 
y la fotografía te salga movida. Para evitar eso, es imprescin-
dible el uso de un trípode, pero si no tienes no pasa nada, no 
hace falta que salgas corriendo a comprar uno. Busca una 
mesa, coloca encima una silla o taburete o libros o cualquier 
otro objeto que te permita alcanzar la altura necesaria.

DISPARADOR AUTOMÁTICO
Lo que sí o sí tienen todas las cámaras, incluidos algunos móviles, es el 
disparador automático. Lo conocerás por este símbolo.

Seguramente llevará al lado un número pequeñito. Si activas este disparador automático, la 
cámara se disparará unos segundos después de que hayas apretado el disparador. El  nume-
rito que hay al lado indica la cantidad de segundos que pasarán después de haber pulsado 
el disparador, en hacerse la fotografía. Eso es indiferente.  Esta opción de la cámara se suele 
usar para hacerse uno mismo fotos y que dé tiempo a colocarse. Pero se puede usar para otro 
tipo de fotografías sin necesidad de que salgas tu en la foto, como puede ser la fotografía de 
cuadros. Lo importante de usar este disparador es que en el momento justo de hacerse la fo-
tografía tú no estás tocando la cámara.  Me explico mejor,  lo más seguro es que dispares a 
velocidades lentas, es por eso que te aconsejo que la cámara esté apoyada en un trípode o en 
una mesa. Aún así esto no siempre es suficiente y muchas veces, en el momento de apretar el 
disparador para hacer la fotografía, es probable que la cámara se mueva, muy poco, apenas 
perceptible, pero sí lo suficiente como para que la fotografía salga ligeramente movida. Es 
por eso que esta opción es tan importante. La seleccionas, los segundos que tarde en hacer la 
fotografía dará igual, y disparas. Cuando se haga la foto, nadie estará tocando la cámara  
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y  de esta forma evitarás que la imagen salga movida, desenfocada o con poca definición.

BALANCE DE BLANCOS
Seleccionar un buen balance de blancos es muy importante para poder conseguir una 
buena reproducción de los colores. Aquí me es difícil aconsejarte uno porque aún usando 
luz natural, variará mucho de una cámara a otra. Mi consejo es que antes de empezar hagas 
varias pruebas empezando por el modo automático. Si este resultado ya te convence, ade-
lante, empieza a fotografiar. Si ves que los colores aparecen cambiados, ves probando  las 
distintas opciones de luz día, sombra, tungsteno… hasta que consigas la que más se acerque 
a tu cuadro. Si usas luz artificial, solamente tendrás que hacer esta medición una vez, ya que 
no variará porque la luz siempre será la misma. Si por el contrario lo haces con luz natural, 
aquí sí que tienes que ir probando cada día que hagas fotos porque la luz es muy cambiante 
aunque sea la misma hora. 

BRILLOS  Y REFLEJOS 
Si a pesar de todos estos consejos, siguen apareciendo brillos o reflejos en el cristal del cuadro, 
un truco que a mí me funciona es colocar una tela negra grande delante de la cámara de 
forma que tape la cámara y también te tape a ti. Una manera de sujetarla es enganchándola 
en dos escaleras. En la tela negra haces un agujero pequeño por el que asomará el objetivo 
de la cámara.  De esta forma se evitan la gran mayoría de los brillos que suelen aparecer en 
los cuadros enmarcados con cristal.

Si tienes una cámara réflex, de las que tienen objetivos intercambiables, es imprescindible un 
filtro polarizador circular.  Colocas el filtro enroscado en el objetivo y los vas girando mien-
tras miras por el visor,  hasta llegar a una posición en la que desaparezcan la mayoría de los 
reflejos.

Espero que estos consejos te ayuden a tener unas mejores fotografías de tus cuadros.
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DAUD AKRIEV
Antonio Abad

Hoy tenemos el placer de entrevistar a uno de los pastelistas de nuestra asociación que es un 
pintor internacional en varias técnicas y en todas es un maestro reconocido. Es norteamerica-
no y allí vive durante unos meses, teniendo además un estudio en nuestra Andalucía en donde 
pasa la otra parte del año, junto con su esposa Melissa Hefferlin, que es otra gran pastelista 
también miembro de nuestra asociación.

 ASPAS - Sabemos que Vd. nació en Rusia y que desde muy joven estudió en San Peter-
sburgo en una de las mejores escuelas de arte para jóvenes talentos. Con los años emigró a 
América, en donde vive actualmente parte del año, pasando la otra parte en España, por lo 
que tiene dos estudios desde los que crea su arte desde dos perspectivas muy distintas. Nos 
gustaría que nos ampliara un poco más como fue su carrera artística a lo largo de todos estos 
años.
 DAUD - En Rusia, la Unión Soviética, recibí una maravillosa educación artística de los 
mejores maestros y en hermosos edificios. La escuela de arte de mi juventud estaba en un 
palacio Art Nouveau que había pertenecido a un barón del petróleo que se había ido en la re-
volución. Estaba rodeado de belleza, arquitectura, buenos maestros y los mejores estudiantes. 
En San Petersburgo, entonces “Leningrado”, la academia de arte me dio seis años de modelos 
gratuitos, excelentes estudios y excelente formación. Cuando me mudé a los Estados Unidos, 
de repente, los mejores materiales de arte estuvieron disponibles, y mi esposa y yo pudimos 
hacer una vida como artistas. Muchos estadounidenses adoran las bellas artes y creen que 
comprar arte para su hogar es una oportunidad para mejorar la vida. Hay una cultura de 
apreciación del arte. A través de coleccionistas de arte no solo vivimos, sino que también hi-
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cimos amigos maravillosos, amigos amantes 
del arte, en todo Estados Unidos y el mundo. 
Cuando nos mudamos a España, recibimos 
en primer lugar la tranquilidad del clima y la 
cultura, lo que nos dio tiempo para pensar 
más profundamente sobre nuestro arte. ¡La 
luz en el verano es magnífica y brilla desde 
las seis de la mañana a las diez de la noche! 
También nos inspiran las culturas flamenca 
y de los toros, que no conocíamos antes de 
venir. Nuestro pueblo de Olvera tiene dos 
maravillosas bailaoras de flamenco y varios 

Man Witha Magic Box

grandes cantantes. Hay hermosos jinetes y amazonas. La pasión y dedicación de estos artistas 
y atletas ha sido inspiradora tanto en materia como en energía
 ASPAS - También sabemos que es un artista importante que domina muchas técnicas 
pictóricas de forma magistral, pero hoy nos importa más su faceta de pintor pastelista y nos 
gustaría hacerle un par de preguntas. ¿Qué parte de su producción artística está dedicada a 
la pintura al pastel? ¿Qué importancia tiene el pastel en su carrera artística?
 DAUD - Al menos 10-20 por ciento de mi energía creativa sale a través de pasteles. 
(El resto del tiempo de mi estudio alterno entre óleos, cerámica, mosaico, dibujo tradicional y 
grabado). Mi calidad favorita del pastel es que los resultados pueden ser instantáneos. El pig-
mento es seco e intenso, tan rápido como puedas poner el pigmento en el papel. Los pasteles 
me permiten transferir la idea en mi cabeza rápidamente al papel. Desde siempre aprecié 
los pasteles, porque cuando estoy haciendo un estudio (un trabajo preparatorio) para una 
pintura al óleo posterior, puedo expresar mis pensamientos visuales rápidamente y con un 
color saturado sin esperar a que se sequen. Al principio, utilicé los pasteles de esta manera: 
como una forma efectiva de esbozar. Ahora me encantan los pasteles como producto termi-
nado, no solo como material de dibujo. Ahora disfruto de los pasteles por sus propiedades y 
creo obras de arte “terminadas” en pastel, puedo pasar semanas en una obra, gracias a los 
buenos papeles y a los fijadores, que permiten más capas de pigmentos pastel.
 Como los pasteles no tienen tiempo de secado, periódicamente realizo viajes largos 
donde solo trabajo en pastel y trabajo al aire libre exclusivamente. Si bien la luz cambia rápi-
damente, me beneficio de las propiedades instantáneas de los pasteles. No tengo que esperar 
a que la pintura de fondo se seque, ni acumule color. Puedes construir capas al instante con 
la ayuda de un fijador. 
 ASPAS - Descríbanos su método de trabajo cuando pinta al pastel. 
 DAUD - Como los artistas tenemos acceso a pasteles más duros y más suaves, primero 
comienzo una pintura al pastel con pasteles más duros (marca Rembrandt, por ejemplo) y ha-
cia el final del proceso paso a pasteles más suaves como Sennelier, Schminke y Daler Rowney 
para terminar con un color más mantecoso y saturado. Comienzo ligero y trabajo hacia una 
aplicación empastada más avanzada la pintura. Para obtener detalles, a menudo uso lápices 
de colores pastel, que pueden ser complicados porque son más duros que los pasteles muy 
suaves.
 ASPAS - ¿Qué marcas de pastel usa normalmente y qué tipo de papel o cartón usa 
para pintar el pastel?
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 DAUD - Comienzo con cualquier carbón y luego pastel de Rembrandt. Más tarde me 
gustan mucho los pasteles de Sennelier, pero también uso algunos de Schminke, Unison, y 
Daler Rowney. Los lápices de pasteles que uso son de Conte. Me gusta pintar sobre papel 
Sennelier “la Carte”, que es cartulina con fibras vegetales, pero mi esposa, Melissa Hefferlin 
(que me introdujo en el pastel) ha tenido problemas con la moldura de fibra vegetal cuando 
se expone a la humedad. También usamos papel de grabado Rives BFK, y lo frotamos con 
pastel negro de Rembrandt y un trapo, que cree un tono oscuro y también abra un poco de 
mordiente en la superficie del papel. 
 ASPAS - ¿Cómo conoció a la asociación de pastelistas ASPAS?
 DAUD - Cuando mi esposa y yo nos mudamos a España, queríamos participar en las 
asociaciones profesionales. Encontró ASPAS en internet a través de un anuncio de concursos, 
creo.
 ASPAS - ¿Es conocido alguno de los pintores españoles actuales de pastel en América?
 DAUD - Aurelio Rodríguez López es muy conocido entre los pintores de pastel en los 
Estados Unidos, ¡y recientemente ganó la competición Webshow Iaps Pastel de 2017!
 ASPAS - Cuéntenos su opinión sobre cómo se valora la pintura al pastel en otros países.
 DAUD - En Rusia durante los años de mis estudios no fue bien valorado, en parte 
porque bajo el comunismo no teníamos acceso a los pasteles de calidad. Trabajar en pastel 
con materiales malos no es una experiencia gratificante. En los EEUU, son muy populares, 
respetados y valorados, todo el mundo sabe que los pasteles son los más duraderos de los 
materiales. Solo son vulnerables al daño físico y, por lo tanto, son caros de enmarcar y difíciles 
de transportar. Son muy estimados en los Estados Unidos.
 ASPAS - Por último ¿Qué proyectos tiene actualmente?
 DAUD - Estoy trabajando en una serie de retratos en colores pastel, y espero llevar 
mis pasteles en un viaje de plein air a Lombardia, Italia, en el verano de 2018.

Y después de esta pequeña semblanza despedimos a Daud deseándole que siga cosechan-
do éxitos y siendo uno de los artistas más internacionales de nuestra asociación.

Chloe Best
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ALBERTO PIEDRA

La atmósfera elegante
 Diana Sobrado

Artista asturiano afincado desde hace años en Cáce-
res, este pastelista ha participado en varias ocasiones 
en exposiciones nacionales e internacionales vincula-
das con el mundo del pastel. Entre otras menciones ha 
sido finalista con su obra “28th september” en la III 
Certamen/Exposición Virtual de Pintura al Pastel AS-
PAS 2017, y su obra “Mensaje de amor” ha sido selec-
cionada como finalista en el concurso de la Sociedad 
de pastelistas de Colorado (USA) “13th Annual Mile 
High National Pastel Exhibition 2017”. Comenzó su 
camino en el mundo del pastel de la mano del artis-
ta Abel Márquez y actualmente compagina su obra 
plástica con el mundo de la fotografía con la que ha 
ganado ya varios premios.

En esta ocasión hablamos con el pastelista y colabo-
rador con el boletín de ASPAS Alberto Piedra. Artista 
implicado en ambientes delicados, atmosféricos y deci-
didamente elegantes y sutiles, que nos deja ver un poco de su alma en esta entrevista.

 ASPAS - Siempre hay un primer día en el que tienes entre manos una barra de pastel y 
descubres la técnica ¿Cómo empezaste?
 ALBERTO - Como para otros muchos artistas la técnica del pastel me llegó tardía al ser 
desconocida para el gran público, aunque esto por fortuna tiende a ir cambiando y espere-
mos que pronto llegue a estar al nivel del resto de disciplinas gracias a la labor de difusión y 
trabajo de asociaciones y colectivos como la que tenemos en nuestro país: ASPAS.
 Empecé con el óleo y el acrílico en una primera etapa, básicamente de aprendizaje. In-
cluso llegué a probar con la acuarela. Pero un buen día en un foro de arte vi unos pasteles de 
Ildefonso Palomares, me llamaron la atención poderosamente y rápidamente quise profun-
dizar y aprender más sobre ellos. Compré mi primer set de pasteles, una humilde selección de 
60 colores Rembrandt y algunos papeles Canson y ahí comenzó mi aventura. Poco después 
conocí a quién fue mi maestro y quién me enseñó cuanto se sobre la técnica del pastel y sobre 
arte en general: Abel Márquez. Gracias a él he logrado avanzar muchísimo en estos años 
y participar en multitud de muestras nacionales e internacionales, en ocasiones obteniendo 
premios y distinciones. A fecha de hoy continúo investigando y adentrándome en la técnica. 
Lo cierto es que siento que el aprendizaje jamás termina y dura toda la vida.
 ASPAS - En tu caso hay una vocación familiar artística o eres la “oveja negra” de la 
familia.
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 ALBERTO - Soy la oveja “colorida” diría yo pues soy el único al que el pigmento, el co-
lor, el olor a trementina, a fijador... le ha atraído tan intensamente. No tengo familia con este 
tipo de inquietudes aunque sí multitud de amigos y compañeros con los que compartir afición. 
En este sentido me siento afortunado.
 ASPAS - ¿Cómo definirías tu obra?
 ALBERTO - Mi obra se podría definir como figurativa y realista, y dentro de las múlti-
ples ramas del realismo diría yo que navego a medio camino entre el realismo clásico y el 
contemporáneo y ello no tanto por el tipo de composiciones o técnica empleada sino por los 
elementos elegidos. En ocasiones me gusta introducir algún objeto en mi obra que la pueda 
identificar, ubicar en un tiempo más o menos actual. Ya desde un punto de vista menos acadé-
mico yo definiría mis obras como atmosféricas, ambientales, sutiles... donde predominan 
los pequeños espacios, los matices.... obras tranquilas y serenas en definitiva que aspiran 
a ser elegantes y evocadoras.
 ASPAS - La composición de tus cuadros. ¿Cómo te planteas la obra: desde fotografías 
o creando escenografías del natural?
 ALBERTO - Mi forma de trabajar, con muchas capas, fijando continuamente, emplean-
do muchísimo las veladuras... me hace casi imposible trabajar del natural al tardar muchísi-
mo en finalizar una obra... a veces bastantes meses. Es por ello que prefiero montar mi com-
posición minuciosamente, sin prisas, eligiendo bien los elementos y su disposición para luego 
tomar multitud de fotografías del conjunto y de los diversos detalles para poder trabajar. 
Alguna que otra vez trabajo del natural pero nunca para hacer una obra sino como ejercicio 

Me quiere, no me quiere 
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de dibujo o para ejercitar la soltura en los trazos pues es algo que se va perdiendo cuando 
uno trabaja tanto el detalle.
 ASPAS - En el proceso de creación se siguen muchos y múltiples caminos. ¿Cuáles son 
tus motivaciones a la hora de empezar a pensar en tu próxima obra al pastel?
 ALBERTO - Normalmente cuando empiezo una obra suelo estar pensando en las di-
ficultades que he tenido en la anterior y trato de repetir algunos aspectos para lograr corre-
girlos o mejorarlos. Igualmente intento y trato de no copiarme a mí mismo e ir explorando 
siempre nuevos caminos. A veces no son cosas obvias, no hablo de hacer composiciones 
diametralmente opuestas.... o cambiar de estilo. No, a mi me gusta tener una cierta conti-
nuidad, un cierto estilo personal pero sin renunciar a tomar decisiones arriesgadas: buscar y 
explorar nuevas coloraciones, no ir siempre a lo que domino y me funciona, acentuar algunos 
aspectos tales como el contraste en alguna parte de la obra.... atreverme a desdibujar partes 
más que otras veces hasta casi transformar la obra en un realismo “mágico”. Hay multitud de 
opciones y hay que avanzar en todas ellas.
 ASPAS - En el mundo del pastel se pueden seguir muchos caminos. ¿Cuál es la técnica 

Incoming call
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que realizas para mostrar la delicadeza de tus pinturas?
 ALBERTO - La delicadeza que muchos dicen que logro en mis obras y que sin duda yo 
busco es fruto de mi técnica. Eso es algo obvio. El tratamiento de los fondos, de los bordes, las 
transiciones muy trabajadas y sutiles, el control de los contrastes, los ambientes de ensueño, 
el uso de veladuras y el trabajar muchas capas e ir corrigiendo continuamente la obra en su 
conjunto son algunas de las claves. La utilización del papel o soporte sin utilizar su textura con 
fines plásticos (cubro absolutamente toda la superficie) ni su color (no me importa el color del 
papel), el cuidar muy mucho la limpieza del color, la intensidad de luces y sombras en cada 
pequeña parte de la obra... todo ayuda y busca esa delicadeza, ese ambiente que tanto me 
gusta perseguir.
 ASPAS - ¿Tienes algunos colores preferidos?
 ALBERTO - Yo creo que todos tenemos colores preferidos y colores con los que tenemos 
menos “feeling”. Entre los primeros estarían la gama de los azules y morados. Entre los se-
gundos quizás los verdes. Es por eso que en ocasiones me obligo a trabajar estas gamas para 
intentar corregir esta sensación. Lo que sí digo es que no me interesan los nombres comer-
ciales que se le dan a los colores y mucho menos los números que algunos de ellos tienen. Yo 
trabajo con el círculo cromático en mente y con bastante libertad. Si me equivoco corrijo acto 
seguido y no hay más problemas. Y debo decir que algunas de las coloraciones más bonitas 
que he logrado han sido a veces fruto de estos errores y correcciones, obteniendo colores tra-
bajados, terciarios o cuaternarios que a lo mejor no tenía en mente como colores finales de 
la obra.
 ASPAS - ¿Qué marcas de pintura al pastel usas? ¿Tus favoritos?
 ALBERTO - Utilizo muchas, de distintas gamas. A todas les encuentro sus puntos fuertes 
y débiles según lo que vaya a hacer. Me gustan muchísimo los Girault y Sennelier, pero tengo 
también Schmincke, Rembrandt, Unison, Richeson Handmade...
 ASPAS - ¿Alguna preferencia por los papeles o soportes?
 ALBERTO - En cuanto a papeles lo tengo muy claro. El papel Sennelier se adapta per-
fectamente a mis necesidades y forma de trabajar. También he usado Canson, Wallis... pero 
en el 90% de mis trabajos uso Sennelier la Carte. El color me es indiferente, lo elijo por su 
textura que me permite aplicar sin problemas multitud de capas.
 ASPAS - En tu obra se percibe una preferencia por las naturalezas muertas con motivos 
florales. La atmosfera que las envuelve es muy sugerente ¿Cuáles son tus referencias a la hora 
de pintar una obra al pastel?
 ALBERTO - Efectivamente los motivos florales me gustan muchísimo. Representan 
lo que yo busco en una obra: elegancia, suavidad, tranquilidad... y me dan opción para 
trabajar muchos detalles, para jugar con las composiciones y los simbolismos. También me 
gustan los bodegones con frutas, los manteles con textura y, en general, cualquier elemento 
que, por el motivo que sea, a veces inexplicable, me llame la atención para una obra. A veces 
creo que no soy yo el que elijo los elementos sino que ellos me eligen a mí, una especie de 
amor a primera vista.
 ASPAS - ¿Eres “fan” de algún artista pastelista actual o antiguo? ¿Qué es lo que te lla-
ma la atención de ellos?
 ALBERTO -Sin duda. Soy fan absoluto del, para mí, mejor pastelista actual: Abel Már-
quez. Y además he tenido la inmensa fortuna de ser su alumno y amigo. Es un absoluto genio 
del pastel. Y debo decir que he visto obras suyas en vivo... ¡incluso he podido tocar alguna en 
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mi viaje a EEUU! Y es justo decir que no sólo no defrauda sino que te impresiona profunda-
mente.
 Otros pastelistas de gran nivel a los que envidio y admiro podrían ser Deborah Bays, 
la por desgracia ya fallecida Akiko Hoshino, Margi Lucena a la que he podido entrevistar 
para este boletín recientemente o los españoles Eugenio Mayor, Germán Aracil , Felipe San-
tamans....
 ASPAS - ¿Qué te parecen las iniciativas como la de nuestro colega Toni Bennasar con 
su monográfico “Historia de la pintura al pastel en España”? ¿Cómo ves el mundo del pas-
tel en el panorama actual?
 ALBERTO - Toda iniciativa para dar a conocer esta disciplina es bienvenida y acertada. 
Y más aún si viene de un compañero y colega de ASPAS. En el mundo del pastel, por fin y 
definitivamente, algo se está moviendo, para bien. Esperemos que pronto ocupe el lugar que 
se merece.
 ASPAS - Has recibido varios premios y algunos de tus cuadros han sido finalistas en 
prestigiosos certámenes. ¿Cómo ves el tema de los certámenes de pintura?
 ALBERTO - Voy a ser sincero y puede que no guste mi respuesta pero ser políticamente 
correcto no es una de mis virtudes. A mí, como a todos, me gusta que mi trabajo sea recono-
cido y si logro ser finalista en alguna muestra u obtengo algún premio, obviamente me alegro 
mucho. Y los concursos son un gran aliciente, una gran motivación para trabajar duro y tratar 
de mejorar. Pero también creo que es justo decir que no toda obra premiada en un concurso 
es buena y, a la inversa, que no toda obra o artista sin premios es mala o peor. Por la expe-
riencia que tengo y lo que veo en multitud de concursos hay muchos premios que se otorgan 
más por la firma, por el artista, su trayectoria, su fama o su estatus en una determinada so-
ciedad de pastelistas... que por la calidad de la obra. También está el tema de los jurados que 
no siempre son mejores que los artistas que participan, está el factor suerte... Hay multitud de 
variables que influyen y por mucha buena fe y buena voluntad que se ponga siempre habrá 
lugar a las discrepancias. A mí lo de los premios me sirve como indicio de la calidad de un 
artista. Pero luego miro la obra en concreto, detenidamente, defectos y virtudes... Incluso los 
grandes artistas se relajan a veces y disminuye la calidad de su obra y, si deben quedar fue-
ra de alguna muestra, pues no pasa nada. He visto obras malísimas en grandes concursos 
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internacionales. Y al contrario, he visto obras increíbles, impresionantes y que ni tan siquiera 
logran ser finalistas. Quizás esta incertidumbre sea parte del encanto.
 Como digo, el tema de los premios y los concursos es algo bonito, a perseguir... pero 
ni hay que dormirse en los laureles si uno tiene éxito, ni desanimarse en caso contrario.
 ASPAS - ¿Cómo se lleva el tema de las relaciones públicas y la presencia en las redes 
sociales?
 ALBERTO - No voy a negar que utilizo las redes sociales como medio de difusión. Más 
al contrario me gusta publicar una obra cuando la termino para ver qué acogida tiene en el 
espectador, para ver si transmite lo que yo intento que transmita, si se entiende, si gusta ... Y 
para hacerme eco de las críticas, analizarlas y aprender de ellas.
 Pero las relaciones públicas no son lo mío. No las busco y no me interesan demasiado 
la verdad, yo espero que la protagonista sea siempre la obra y mi persona será siempre algo 
secundario.
 ASPAS - Para poder disfrutar de tus actuales obras ¿Qué proyectos tienes para este año 
2018?
 ALBERTO - Tras varios años de actividad frenética, de participar en multitud de mues-
tras y concursos, de publicar en varias revistas como International Artist, Pratique des Arts... 
estoy en una etapa de reflexión, de calma, de ver hacia dónde evolucionará mi obra. Aunque 
sigo con trabajos por encargo y obras varias digamos que mi producción “de autor”, mis 
obras “personales” las tengo en “stand by”. Creo que de cuando en cuando es bueno darse 
un respiro, alejarse de uno mismo y ver con más objetividad qué es lo que uno está haciendo 
para poder buscar el camino correcto. Tengo ya algunas ideas en mente que creo que comen-
zaré pronto... pero no me pongo plazos, todo debe surgir por sí sólo, sin forzar nada. Cuando 
vayan apareciendo estas nuevas obras simplemente las publicaré.... y a seguir trabajando y 
mejorando.

Mensaje de amor final Siglo de oro español
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Alberto Piedra ha obtenido varios premios a lo largo de su carrera. Entre ellos se encuentran 
los que se enumeran a continuación.
En el año 2016 obtuvo:
• Tercer premio “XXVIII Certamen Nacional Carmen Holgueras” (Madrid)
• Finalista en la “25th Annual National Pastel Painting Exhibition 2016” de la PSNM (NM-USA)
• Finalista en la competencia “Still life & Floral 2016” de la Galería Richeson 75 (Wi-USA)

En el año 2015 fue:
• Finalist “Small works 2015” Richeson 75 Gallery (Wi-USA)
• Mención de honor en el XXVII Certámen “Carmen Holgueras” 2015 en Madrid
• “Pastel Society of Virginia Award” - Pastel Society of America (NY-USA)
En el año 2014 su obra fue premiada en:
• Exceptional Merit Award en la “2014 Appalachian Pastel Society National Exhibition” (NC-
USA)
• Finalist “23rd Annual Pastel Painting Exhibition 2014” Pastel Society of New Mexico (USA)
• PanPastel Award PSWC??s 28th Annual Pastels USA International Exhibition (CA-USA)
• Seleccionado - Premio adquisición “XIV Certamen Nacional La Gastronomía y la Pintura” - 
Casa Consuelo
• Finalist - “For pastels only 2014” - Pastel Painters Society of Cape Cod (MA-USA)
• Honorable Mention Award - Great Lakes Pastel Society National Exhibition

El año 2013 su obra obtuvo:
• Finalist 2nd International Biennal of Pastel Paintings - Pastel Society of Spain (ASPAS)
• Finalist “22nd Annual National Pastel Exhibition”- Pastel Society of New Mexico (USA)
• Finalist “20 th Annual Renaissance in Pastel 2013”-Connecticut Pastel Society (USA)
• Honorable Mention “9 th Annual Mile High International Pastel Exhibition” (PSC-Colora-
do-USA)
• Still Life Excellence Award- “ArteTarifa2013” - Tarifa (Cádiz-Spain)
• Finalist “Still life and floral 2013” Richeson 75 Gallery (Wi-USA)
• Finalist “Small Works 2013” Richeson 75 Gallery (WI-USA)
• Finalist “9th Northeast National Pastel Competition” (Old Forge - NY-USA)

El año 2012 fue:
• Finalist “Online show 2012” IAPS (International association of pastel societies)
• Finalist “21st National Pastel Painting Exhibition” Pastel society of New Mexico
• Finalist “8th Annual International Mile High Exhibition” Pastel society of Colorado
• Outstanding Pastel - BoldBrush painting competition

En el año 2011 :
• Colorfin LLC Award “20st National Pastel Painting Exhibition” PSNM
• Outstanding Pastel - BoldBrush painting competition.

Para seguir su obra podemos seguir su trayectoria artística en su blog http://rinconcitoalber-
top.blogspot.com.es/. También podéis ver alguna de sus obras en la web de ASPAS http://
www.aspas-pastel.es/GALERIA/album/ALBERTO%20PIEDRA/index.html
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Colorfull thoughts

Moving around
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28th september

Fragancias
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JEN EVENHUS

Hoy quiero llamar vuestra atención sobre una artista americana que yo definiría cómo una 
investigadora constante de la forma y el color, se trata de Jennifer Evenhus, una pintora inter-
nacional, multipremiada y muy considerada en el mundo del arte, ya sea con sus óleos o sus 
pasteles, su pintura es a menudo compleja , ya que juega con los colores hasta límites insos-
pechados, mezclándolos con formas que a veces se tornan abstractas, para terminar siendo 
de una belleza asombrosa.

Transcribo aquí la descripción que se hace de ella cómo artista.

Jen se siente naturalmente atraída por los di-
seños y el movimiento que se encuentran en 
la naturaleza y en las experiencias cotidianas, 
capturando su esencia con simplificación y 
exageración en pinturas contemporáneas im-
presionistas, expresionistas y abstractas. Su 
trabajo es conocido por su composición di-
námica, uso audaz del color, pintura nega-
tiva y aplicación segura de pasteles. Jen se 
ha hecho famosa por sus pinturas en colores 
pastel de 10 minutos, lo que la obliga a cen-
trarse en la composición, el valor, las formas 
y el movimiento, y lo más importante, en no 
trabajar demasiado, es un gran ejercicio que 
a sus alumnos les encanta.

Jennifer es una Maestra Pastelista en la Sociedad Pastel de América, una Pastelista distin-
guida en la Northwest Pastel Society, una miembro del IAPS-Master Circle y una miembro 
de firma de la Sociedad Pastel de la Costa Oeste. Su trabajo ha sido publicado en revistas 
como el Pastel Journal, American Artist, PSA Pastelagram y Pratique des Arts, una revis-
ta francesa. Su trabajo fue elegido como ganador del Premio Pastel 100 Bronce en 2014, 
artista de portada de Pastel Journal en agosto de 2016 con un artículo de 10 páginas 
sobre florales, y este año recibió un 5º Premio por una naturaleza muerta en la Pastel 100 
Competición. Jennifer es una profesora de talleres de pastel a nivel nacional jueza / jurado 
de concursos, que además imparte talleres de pastel “La belleza de la imperfección” para 
principiantes y estudiantes avanzados.

Jennifer ha exhibido sus trabajos en la ciudad de Nueva York en el National Arts Club; Denver, 
Colorado en el Carol Siple Gallery, Sacramento y Redding, California, en Nueva Orleans en 
el World Trade Center; Coos Bay y Bend, Oregon y Seattle, Issaquah, Everett y Anacortes, y 

Antonio Abad
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Washington, por nombrar algunos. Ella es admitida en muchos certámenes cada año y tiene 
numerosos premios nacionales en su haber.

Pero mejor que hacer un estudio detallado de su pintura, dejemos que la propia Jen nos ex-
plique con sus propias palabras cómo son sus procesos creativos y lo que trata de lograr con 
ellos.

LA BELLEZA DE LA IMPERFECCIÓN
Pinto en un estilo impresionista contemporáneo que se inclina hacia obras abstractas expresio-
nistas, mi trabajo es conocido por su color audaz, trazos pictóricos sueltos y composición 
dinámica; creo que el arte debe ser una experiencia positiva y divertida, en la que uno 
pone su corazón y su alma, independientemente del resultado. Debido a que la perfección 
conduce a la paralización y la procrastinación, acuñé mi marca “La belleza de la imperfec-
ción” , el lema de mis talleres y mi estilo característico. Mantengo mi trabajo suelto y desor-
denado, viendo como mi musa revela accidentes felices que crean magia en mis pinturas, no 
quiero que mi trabajo sea perfecto, quiero dejar lo suficiente sin decir para que el espectador 
termine la historia con sus propios recuerdos y experiencias.

A Distant Thunder

9” x 12”

Done en plein air – 20 minutes
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TÉCNICA
He estado dibujando y pintando desde la infancia, profesionalmente desde hace más de cua-
renta años, mi educación artística consiste en asistir a excelentes talleres con artistas cómo 
Bill Reese, Lorenzo Chávez, Bill Herring, Margaret Dyer y Bob Graves, junto con aquellos a 
quienes estudio a través de museos, galerías, libros y vídeos cómo Sargent y Sorolla, Monet 
y Degás, Wolf Kahn, Richard Schmid y Duane Wakeham, pero la educación más importante 
proviene del tiempo pasado frente al caballete : ¡trabajo duro, perseverancia y nunca darse 
por vencida!

Me gusta comenzar con miniaturas, buscando una composición dinámica simple antes de 
hacer el primer trazo en mi papel lijado de marca Uart, les digo a mis alumnos que la 
composición es el rey (lo más importante) con valor, movimiento, color y contrastes, en un 
segundo lugar muy cercano, si no tiene una buena composición, la pintura fallará indepen-
dientemente de lo bien que esté pintada.

El acto de empezar con miniaturas tiene varios propósitos, primero, revelar la compo-
sición, segundo, simplificar, tercero, para determinar el valor dominante, cuarto, para 
construir la memoria muscular.

Después de decidir sobre una miniatura, traslado eso a mi papel, forzándome a mantener la 
simplicidad del dibujo, concentrándome en las formas grandes que crean la composición; a 
medida que empiezo a agregar color, casi siempre uso primero colores oscuros, me muevo 
a valores medios y guardo los valores más claros para el final. Uso opciones intuitivas de 

Thumbnail - Ruby Dawn
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color y valor mientras trabajo de oscuro a claro, construyendo capas centelleantes de pigmento 
puro, prestando mucha atención a cuanta presión pongo en un golpe dado y asegurándome 
de saber qué forma tiene el trazo antes de dejarlo. Me alejo de mi trabajo a menudo, com-
probando si los principios del dibujo están haciendo su labor: equilibrio, énfasis, movimiento, 
variedad, etc. Pongo áreas de contraste para crear caminos visuales, atrayendo la atención de 
una área a la siguiente; usar una variedad de bordes es también una herramienta importan-
te que mueve el ojo alrededor del plano de la imagen, un borde afilado combinado con un 
fuerte contraste, seguramente será el centro de atención. Junto con los elementos del arte, 
formas, valor, color, línea, espacio, textura, bordes, hago un montón de formas negativas, 
esperando hasta los últimos momentos para pinchar en el fondo y matizar formas, líneas y 
contrastes, en efecto, pintando el espacio alrededor o detrás de un objeto para describirlo.

Una de las cosas más divertidas que hago es pintar obras de diez minutos ¡crear una obra 
de arte completa en solo diez minutos! Hago esto a menudo en mi estudio, a veces para ca-
lentarte con una pieza más grande, configuro el temporizador para diez minutos para darme 
sensación de urgencia, me obliga a poner el pastel en el cuadro y no tocarlo, cuando el tiem-
po se termina doy un paso atrás y lo dejo en paz. A veces estoy encantada de encontrar una 
pequeña obra maestra creada así. Mis estudiantes aprenden a que les guste pintar rápido...¡ 
se asombran de que sean capaces de pintar en diez minutos!

May Quest (floral) 

10-minute painting 

9” x 12”
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Blewett Meadow

9” x 12”

Canyon Hike

18” x 24”  Hand-made surface
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MATERIALES
Los pasteles son el medio perfecto, pigmento puro con brillo, saturación, una gama amplia de 
valores y permanencia; el artista de hoy tiene acceso a productos increíbles. Yo uso Terry Lud-
wing, Unison, Schminke, Holbein y Sennelier, entre otros, uso papel lijado Uart 400m pero 
estoy experimentando con papel hecho a mano, con Gatorboard para obtener un poco más 
de textura en mi trabajo. Por lo general creo una pintura al azar en el papel Uart, dejando que 
esos colores se asomen para crear armonía en la pieza terminada, ¡me encanta la sensación 
táctil al deslizarse suavemente el pastel sobre el papel o clavándolo lo suficiente como para 
astillar la barra, los resultados son inmediatos y no necesito esperar a que el medio se seque 
antes de poner otra capa!.

ENSEÑANZA
Enseñar a otros se ha convertido en una pasión mía que me obliga a seguir aprendiendo y ex-
plorando el mundo del arte; para que mis alumnos adquieran nuevas técnicas, ideas y teorías 
en cada taller, todos los años viajo a algún lado en donde nunca haya estado antes, para ex-
perimentar nuevas imágenes y sonidos, aprendiendo sobre sus comunidades artísticas. Cada 
taller está lleno de entusiastas artistas deseosos de aprender más sobre la pintura al pastel.

MIRANDO HACIA EL FUTURO
Mi pasión por crear arte se renueva continuamente, cada día es un nuevo desafío, el aprendi-
zaje es infinito, como artista nunca lo sabré todo, y por eso sigo volviendo al caballete, para 
ver qué tipo de magia aparece cuando hago señas a mi musa.

Hasta aquí todo lo que nos ha contado Jen acerca de lo que piensa y narrándolo como si con-
testase a una posible entrevista, dándonos una pequeña masterclass que creo que a todos nos 
puede ampliar nuestra visión en la forma de trabajar.

Tenemos que agradecerle que nos haya facilitado tanto su material fotográfico como sus sabios 
consejos, que no ha dudado ni un momento en compartirlos con los pintores de Aspas, un gran 
honor para todos nosotros.

Poised (pears) 10-minute painting 

6” x 8”
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A Contrary Season

6” x 9”

Midnight Magic

9” x 12”
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Marsh Melody

6” x 9”

Whisper in the Dark

9” x 12”
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El equipo redactor: Antonio Abad, Diana Sobrado,  Alberto Piedra y   
        Salvador Olmedo           

Colaboradores de este número:   Núria Pinel

Diseño y maquetación: Núria Pinel
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« Me sería imposible pintar despacio al aire 
libre, aunque quisiera. No hay nada inmó-
vil en lo que nos rodea. Mira bien: el mar 
se riza a cada instante;  la nube se defor-
ma al mudar de sitio; la cuerda que pende 
de este barco oscila lentamente; ese mu-
chacho salta para evitar las olas; aquellos 
arbolillos doblan sus ramas y tornan a le-
vantarse… Pero, aunque todo esto estuvie-
ra petrificado y fijo, bastaría que se movie-
ra el sol, lo que hace continuamente, para 
dar diverso aspecto a las cosas. Aquellas 
montañas de lejos, ya no son lo que eran 
hace un momento. Hay que pintar deprisa. 
¡Cuánto se pierde, fugaz, que no vuelve a 
encontrarse!» Joaquín Sorolla


