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Vive y trabaja en Alemania e Irlanda

Algunos datos biográficos

Detrás del nombre A.R. Penck, se esconde el artista alemán Ralf Winkler, pintor, dibujante, escultor, director de cine, escritor y músico. Es uno de los máximos representantes internacionales del arte postmoderno dentro del grupo Nuevos Salvajes que, junto a la Transvanguardia italiana, dieron, durante los años 80, un nuevo impulso a la plástica contemporánea. Penck formuló las bases de su estilo maduro mientras vivió en Berlín Este entre 1963 y 1972. Cotizado representante del neoexpresionismo alemán, creador de un inconfundible lenguaje pictórico que mezcla el expresionismo con el arte primitivo, Penck ha practicado el difícil malabarismo de conectar la antigüedad con el mundo contemporáneo. En una combinación de abstracción simplificadora y pensamiento analítico consigue organizar visualmente entramados sociales y psicológicos de gran complejidad. Para ello se sirve de un sistema de signos y de figuras que despiertan asociaciones con la pintura rupestre de los albores de la historia y que al mismo tiempo, por vía de la concentración en lo esencial, aspiran a representar las complejas estructuras del mundo actual. 

Es el sentido del seudónimo A.R. Penck adoptado en homenaje a un geólogo estudioso del periodo glacial. Winkler ha utilizado diversos seudónimos a lo largo de toda su carrera, pero sin ninguna duda, este es el que mejor se adecua a su arte. Ralf Winkler, como su alter ego Arthur Penk, se convierte en estudioso y difusor de la realidad social de uno de los momentos más decisivos de nuestra historia. Si el geógrafo centró sus esfuerzos en dar a conocer la Era Glacial, el pintor, por otro lado, retrata una realidad tan gélida como la ya citada Era Glacial, nos referimos a la Guerra Fría. 

Winkler vivió y sufrió en carne propia la dureza de la guerra Fría, la lucha de dos mundos, de dos sistemas que arrastraron a toda la humanidad a una confrontación irreconciliable. Vivió la represión y censura de un régimen sin rumbo, que en su práctica concreta había obliterado los ideales que llenaron el mundo de esperanza. 

Cuando Winkler se desencanta del régimen y se da cuenta de lo utópico del comunismo, comienza a hacer algunas obras que no consienten con los afanes del poder político. Es entonces cuando se ve obligado a ocultar su obra y sacarla a escondidas del país como un vulgar contrabandista. Así consigue exponer en la República Federal Alemana y, para que las autoridades del Este no se enteren, se convierte en AR PENK. La situación va empeorando y finalmente huye para en 1980 trasladarse a la Republica Federal Alemana. AR Penck es una muestra de cómo el arte contemporáneo cada vez se acerca más a la sociología, política o filosofía que a la idea tradicional de artes plásticas, convirtiendo el arte en una de las disciplinas más completas y necesarias del ser humano. 

Su obra se puede encontrar, entre otros, en las colecciones de los siguientes museos:

· Nueva York Museum of Modern Art (MoMA): www.moma.org
· Kunstmuseum Basel: www.kunstmuseumbasel.ch
· Staatsgalerie Stuttgart: www.staatsgalerie.de
· London Tate Gallery: www.tate.org.uk
Cronología

1955. Habiendo pintado desde los 10 años, hace repetidos intentos para estudiar en las academias de Dresde y de Berlín-Este pero no fue admitido.

1956. Antes de desempeñarse en diversas ocupaciones, trabajó este año como aprendiz de dibujante.

1960. Comienza a pintar figuras con forma de palos y una gama de signos standardizados.

1963. Comienza a extender este lenguaje esquemático con ideas derivadas de las matemáticas, cibernética y física. 

1965. Realiza El Cuadro más Grande del Mundo (172x260 cm), parte de una serie de trabajos en que la simplificación de las gamas de figuras y formas, pintadas de manera que transmiten una espontánea energía e intensidad, es usada para presentar las preocupaciones políticas y sociales. Toma parte de una exposición en la Puschkin-Haus,Dresden. Inicia su amistad con Michael Werner. 

1968. Primera exposición en la Galerie Michael Werner, Köln.

1970/1971. Funda el grupo Lücke con Wolfgang Opitz y otros.

1975. Primer gran retrospectiva en el Bern Kunsthalle. 

1980. Deja Alemania del Este. En la República Federal Alemana ha seguido una carrera que le abre las puertas de la Bienal de Venecia, la Documenta de Kassel y los más relevantes museos y galerías del mundo. En sus trabajos de los años 1980 Penk desarrolla una serie de códigos y símbolos indescifrables que plagan las obras, pero por encima de todo destacan unas figuras que siempre presiden la imagen y que responden a diversos prototipos, desde los signos más simples hasta las representaciones de indígenas o seres robotizados. Destaca mucho el dibujo, con una línea negra gruesa, muy ostensible, y colores básicos muy vivos. Siempre busca el contraste, tanto en el dibujo como en el color. Generalmente el fondo queda dividido en dos bloques con símbolos diferentes, prácticamente antagónicos, metáfora de los dos bloques que dividían el mundo. 

1982. Participa en la documenta 7 de Kassel. Comienza a trabajar con hierro y bronce. Primera publicación del diario Krater und Wolke editado por el artista. 

1988. Docente en la Academia de Arte de Dusseldorf.

1999-2000. Exposición de esculturas de bronce en Heilbronn, Bremen, Recklinghausen, Luxembourg, Berlin y Bad Homburg. 
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"Los Nuevos Salvajes. Pintura Neoexpresionista”

http://www.arteuniversal.com/estilos+ismos+movimientos/siglo+XX/postmodernidad/neoexpresionismo.html
Surge en Alemania a mediados de los años setenta y alcanza su máximo desarrollo en los años ochenta. El término Die Neue Wilden (los nuevos salvajes) fue utilizado por el director del museo de Aquisgran, Wolfgang Becker, para referirse a un grupo de pintores (entre ellos los alemanes Baselitz, Penck, Kiefer y Lüpertz) que estaban haciendo una obra figurativa con semejanzas formales con la pintura expresionista alemana de principios de siglo.

Por lo que supone de vanguardista, los "nuevos salvajes" representan en el arte de los ochenta lo que en su momento representó Der Blaue Reiter o Die Brücke, aunque con grandes diferencias. La principal es que el neo expresionismo no es un movimiento colectivo homogéneo, sino una serie de personalidades con planteamientos estéticos propios que encuentran su inspiración en artistas del pasado, no sólo del expresionismo, sino también de otros estilos y movimientos, incluso contradictorios.

Este carácter heterogéneo no es exclusivo del neoexpresionismo alemán, sino de muchos de los planteos artísticos nacionales desarrollados en Europa, entre ellos destaca la transvanguardia italiana
 y la figuración libre francesa
.

El desarrollo del neoexpresionismo alemán está representado por dos generaciones con planteamientos algo diferentes. La primera generación está formada por artistas nacidos durante la segunda guerra mundial, entre los que se encuentran los considerados como padres del movimiento. La segunda generación, casi toda ella nacida en los años cincuenta, es más radical y está formada por la llamada Heftige Malerei y por el grupo de la Mülheimer Freinheit (Libertad de Mülheim) que practican una pintura basada en una estética de lo feo y de la destrucción.

En EE.UU. el equivalente a las nuevas tendencias figurativo-expresivas europeas es la llamada Nueva Imagen
 así como la Figuración Graffiti
, la llamada Bad Painting
 y el movimiento del Pattern & Decoration
, que introducen planteamientos nuevos.

AZPEITÍA, Pedro Pablo. “A.R.Penck. Exposición”. http://arte10.com/noticias/anteriores/7.htm
Galería Antonia Puyó, hasta el 25 de junio de 2001. 

La galería Antonia Puyó, nos presenta la obra de A.R. Penk. En sus trabajos, destaca la dualidad entre el expresionismo y el símbolo 'no expresivo'. La intervención del significado en sus obras crea un carácter subjetivo que enaltece el discurso poético... Capítulos correspondientes al texto del catálogo de la exposición "A.R. Penck: el artista desnudo, salvaje y existencial que camina por la cuerda dialéctica".

El criterio singular del neoexpresionismo

En origen, sobre todo para los fenómenos procedentes del área alemana, deberíamos distinguir el neoexpresionismo del nuevo expresionismo. Este último se genera tras el predominio de la abstracción como rechazo del arte nazi figurativo tras la Segunda Guerra Mundial que comienza a perder su absoluto predominio a comienzos de los sesenta. Dos ciudades, Berlín y Dusseldorf, encabezaron un reencuentro con la identidad alemana en respuesta a la supremacía estadounidense. Hasta que llegó a concretarse en exposiciones como Pandemonium I y II (1961 y 1962). A partir de aquí, los registros posteriores afines los citamos como neoexpresionistas [la distinción se toma de Azpeitia, Ángel: Diccionario de Arte Contemporáneo y Vocabulario de Crítica Actual, en prensa]. Todos los estilos o movimientos que incluyen en su denominación el prefijo "neo", tienen un carácter deliberado y fundamentan sus características en las de un precedente histórico. "En este caso se alude a cualquier tendencia reciente, no antes de los 70, inspirada en el expresionismo del primer tercio del XX que le suministra elementos temáticos, formales y, en particular, coloristas. Se encuadra en la posmodernidad y alcanza su mayor difusión y éxito a partir de la Bienal de Venecia de 1980, la presentación en USA de los Nuevos Salvajes en 1981 y la Documenta de Kassel de 1982"(.

El simbolismo en el trabajo de Penck procede de lo particular a lo general. Cuando tuvo que responder a las acusaciones que tachaban su trabajo de incomprensible él repuso: "... en cierta manera tienen razón. Creo que incluso podría subrayarlo. Si fuera de otra manera el interés desaparecería rápidamente. Misterio y codificación son esenciales. Una vez que has traspasado el umbral de la ingenuidad ese proceso codificador comienza automáticamente". En efecto, sus formas y figuras se transforman drásticamente. Es una obra de vida en estado primario donde las cosas fluyen y, por tanto, un objeto tiene allí capacidad de ser otro. Ante la pregunta si hemos de contemplar una figura femenina precisa como la representación de la diosa Kali, la respuesta nunca aparece clara. En conjunto los personajes se asemejan a espíritus inocentes; la posible violencia que contemplamos proviene más de un tono dionisiaco que de un principio destructivo. Aunque el autor explote cierto primitivismo (ecos del "graffiti" o de las antiguas culturas artesanas), nos deja entrever altas medidas de sofisticación.

Fijémonos, por ejemplo, en la forma precisa en que Penck distribuye y compone los elementos sobre el soporte. "Como las profecías de la Sibila de Delfos, la pintura de Penck no puede ser analizada a través de la lógica. Su significado debe sentirse"
.

Penck desnudo sobre la línea pictórica

Desmentida la espontaneidad inconsciente, dado que para quienes aprovechan este lenguaje con conocimientos técnicos deberíamos reservar el término ingenuismo (como actitud deliberada), se descubre en Penck un carácter sacro o casi sacro del signo. Es bien conocida, sólo por poner un ejemplo, su figura "standard", especie de estereotipo humano como el que podríamos hallar entre los prehistóricos, aunque difiera el uso. Convive con otras imágenes simplificadas, de mayor o menor carácter icónico, como el óvalo-ojo, la flecha o lanza, la cruz o aspa, las aves y las cabezas zoomórficas. Siempre con un extraordinario impacto y un enorme poder de permanencia en la retina. El propio artista define que "un estándar es una estructura que con sus identidades y no-identidades representa una fenomenología elemental topológica".

Hombres, conflictos, águilas, pentágonos, diarios y retratos, templos destruidos, pseudogeometrías y peligros conviven dispares, se sitúan y dinamizan los espacios pictóricos. Las grandes enseñanzas sobre la personalidad de Penck las descubrimos en todos y cada uno de sus signos, lingüísticos o artísticos, ambiguos o definidos. Una vez escribió: "El ayer proyectado en el hoy /distanciado/ asediado por los hechos/ perseguido por las palabras/ desconfiando de su significado/ escéptico de las interpretaciones"
. Frases y pinturas directas, comunicativas, abiertas y ocultas que nos introducen hasta su inconfundible sentido de las cosas. Un arte que retrata al ser en el mundo y a los seres y experiencias que de él se nutren. 
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� Transvanguardia. Surge en Italia hacia 1977 como reacción contra el minimalismo y el arte conceptual. La denominación fue acuñada por el crítico de arte Achile Bonito Oliva para referirse a la obra de una serie de pintores italianos sin afiliación concreta pero con rasgos comunes: la práctica de una pintura de caballete clásica con interés especial por los mitos y leyendas, y la recurrencia a fuentes de la historia del arte con una consciente mezcla de estilos.


� Figuración Libre. Surge en Francia a finales de los años setenta. Coincide con el retorno generalizado a la figuración y con el resurgimiento de la "ejecución pictórica" que se produce en Europa y EE.UU. y que puede ser entendido como una reacción a la deshumanización del minimalismo y del arte conceptual. Esta búsqueda de la identidad perdida se manifiesta en corrientes tan heterogéneas como el neoexpresionismo alemán, la transvanguardia italiana, y la nueva imagen norteamericana. La llamada figuración libre se dio a conocer en 1981 en una exposición celebrada en el apartamento privado del crítico de arte Bernard Lamarche-Vadel. Esta exposición mostró las obras de un grupo heterogéneo de jóvenes pintores franceses (Combas, Di Rosa, Alberola, Blais, Blanchard, Boisrond, Maurige y Viollet) que, con una ideología populista y anticultural, reivindicaban la total libertad y espontaneidad de la expresión.


� Nueva Imagen. Surge en EE.UU. a mediados de los años setenta y adquiere su máximo desarrollo durante los años ochenta. Es el equivalente norteamericano a las corrientes figurativo-expresivas europeas antedichas. En 1981, la obra de los artistas europeos neoexpresionistas y transvanguardistas fue ampliamente difundida en las galerías de Nueva York donde obtuvieron un gran éxito. Esos artistas europeos, especialmente los alemanes, ejercieron una gran influencia en los artistas neoyorquinos. De este modo, la nueva corriente figurativa y expresiva que estaba surgiendo en Norteamérica se desarrolla rápidamente y adquiere el reconocimiento definitivo. Sin embargo, en los Estados Unidos los artistas desarrollan planteamientos estéticos con un tratamiento estilístico y una base de inspiración muy diferente unos de otros. Esto hace que su obra sea mucho más heterogénea que en las corrientes europeas. La denominación de la nueva corriente surge de la exposición New Image Painting celebrada en 1978 en el Whitney Museum of American Art de Nueva York. Esta exposición reunió las obras de varios artistas (pintores y escultores) que tenían como denominador común la ambigüedad de su estilo, mezcla de figuración, abstracción y concepto. Philip Guston (1913-1980) es considerado el precursor de los nuevos imaginistas. Este artista, a comienzos de 1970, abandonó su expresionionismo abstracto en favor de un agresivo estilo figurativo con toques expresionistas que anticipa la nueva corriente. Modalidades de la nueva imagen de la pintura norteamericana son también la Figuración Graffiti, el movimiento del Pattern & Decoration y la denominada Bad Painting.


� Graffiti Art / Figuración Graffiti. Surge en EE.UU. hacia 1976. Este movimiento tiene su raíz en la cultura callejera de Nueva York, en su arte marginal que tiene expresión en las pintadas de los trenes del metro neoyorkino y en las paredes de los edificios de Manhattan. Gordon Matta-Clark fue quien primero se dio cuenta del potencial artístico de estas manifestaciones plásticas callejeras y realizó fotografías de las mismas que mostró en varias exposiciones. Pronto los círculos artísticos de Nueva York se fijan en estos artistas callejeros y promueven sus obras pictóricas en las galerías de arte. De entre los artistas callejeros que se integraron a la actividad artística establecida destaca Basquiat. Este artista firmaba sus graffitis en el metro de Nueva York con el nombre de "Samo". Basquiat realizó en 1982 su primera exposición en la galería Fun de la Lower Eastside de Manhattan. No todos los artistas de este movimiento son auténticos artistas de graffitis como Basquiat, sino que han aprendido su profesión en una escuela de arte. Este es el caso de artistas como Scharf y Haring, entre otros. El movimiento del graffiti tuvo su máximo esplendor a comienzos de los años ochenta, momento en el que se hacen las obras más agresivas. Pero en cuanto los artistas provenientes de las calles convierten su actividad en algo rutinario y otros con preparación artística se incorporan a la moda del graffiti, las obras resultan triviales, carentes de toda importancia. Esta corriente, junto con el movimiento del Pattern & Decoration y la denominada Bad Painting, introduce planteamientos nuevos en la pintura figurativa expresiva norteamericana Nueva Imagen y europea Neoexpresionismo y Transvanguardia. En Europa, una tendencia que puede considerarse equivalente a la del graffiti es la llamada Figuración Libre


� Bad Painting (mala pintura). Término aplicado a ciertas obras neo-expresionistas, principalmente en Norteamérica (nueva imagen), caracterizadas por parecer malas e ignorar todas las ideas convencionales de destreza pictórica. El nombre proviene del título de una exposición celebrada en el New Museum de Nueva York en 1978. A veces, hacer una distinción entre la buena Bad Painting (que cultiva deliberadamente la tosquedad por su valor emocional) y la mala Bad Painting (que es un desastre verdadero) es una tarea imposible. Algunos artistas que han practicado la "pintura mala" son Philip Guston, Susan Rothenberg y Julian Schnabel, entre otros.


� Pattern Art/Pattern & Decoration (pintura de patrones y decorativa). Surge en EE.UU. de la mano de M. Schapiro y R. Zakanitch. Estos artistas pretendían reivindicar lo decorativo en el arte y mostrar su desacuerdo con el rigor y la frialdad del minimalismo. El nuevo movimiento se da a conocer en 1975 en una exposición realizada en la Holly Solomon Gallery de Nueva York. Posteriormente, recibe su confirmación con la muestra realizada en el Museo de la American Foundation of the Arts de Miami. La corriente se consolida en 1979 con las exposiciones celebradas en el Institute of Contemporary Art de Filadelfia y en el Palais de Beaux Arts de Bruselas.


� Godfrey, Tony: The New Image, Phaidon Press Oxford, 1986, p. 36.


� "Gestern ins heute projiziert/ entfremdet/ belagert von Fakten/ verfolgt von Worten/ mi§trauend ihrer Bedeutung/ skeptisch den Auslegungen". Penck, A. R.: "Dogma und Dialektik", Galerie Michael Schultz, Berlin, 1999, p. 6-7.





