Apoyos 1institucionales al
arte contemporaneo en
Francia, Estados Unidos vy
Alemania entre 1945 y 1980.

Basado en una premiada tesis doctoral defendida en 2022 en la
Université Paris 8 Vincennes-Saint-Denis, este 1libro
considerablemente grueso (mas de 650 paginas), esta repleto de
interesantisimas informaciones e interpretaciones sobre las
politicas culturales en tres paises que, durante las décadas
en torno a 1968, fueron referente vertebral del mundo
occidental y marcaron el paso de la consagracion del “arte
contemporaneo”. Esa designacidén en francés se identifica con
el periodo posterior a la II Guerra Mundial, tras las
vanguardias modernas de principios de siglo; pero en inglés la
diferenciacidon terminoldgica reivindica, frente a las obras
autotélicas del Modernism, un arte mas contextual y procesual,
que ya no podia ser valorado desde presupuestos formalistas.
De ahi la importancia de estudiar sus vias de reconocimiento,
por parte de los iniciados y de la sociedad en general, en una
relacién dialéctica que, irdnicamente, iria consagrando la
influencia de una élite de curators en plena efervescencia de
las reivindicaciones democraticas sesentayochistas. Ejemplos
paradigmaticos serian Henry Geldzahler como director del
National Endowment for the Arts y, sobre todo, Brian 0’Doherty
al frente del Visual Arts Program, durante la “edad de oro” de
la inversidn estadounidense en arte contemporaneo, bajo la
administracidn de Nixon. Pero también en Francia descollaron
poderosos mandarines culturales tanto en el engranaje del
Ministerio de Cultura creado por Malraux como en museos de
arte contempordneo dependientes de 1las administraciones
locales (prefiero no dar un listado que seria excesivamente
largo, por ser tantos los nombres a los que se dedican
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bastantes parrafos); e incluso en la Republica Federal de
Alemania (donde el apoyo al arte estaba descentralizado en
instancias territoriales en colaboracién con los respectivos
Kunstveriene) hubo figuras influyentes como Hilman Hoffmann,
cuya autoridad iba méds alla de sus competencias
institucionales en Francfort. Ahora bien, mds que los datos y
nombres que he aprendido, lo mas interesante es en mi opinidn
el brillante relato histdrico: ante todo porque esta muy bien
escrito, combinando en algunos capitulos referencias a 1los
tres paises investigados mientras que en otros se desarrollan
sus respectivas narrativas en paralelo; pero ademas porque el
autor se atreve a expresar sus puntos de vista, tanto sobre la
actuacién de algunas personalidades prominentes como sobre la
historiografia precedente (e.g. en la pagina 207 tacha de
exagerada la abundante bibliografia sobre el apoyo de la CIA
al arte abstracto en los museos y en la pagina 430 reprueba la
mitificacion histérica de los espacios alternativos anti-
establishment). Es una sefial de madurez y un valor anadido
para esta publicacién, que probablemente ha ganado mucho con
los anos que ha tardado en materializarse, tras una
destilacidén reposada. Por eso mismo merece despaciosa lectura,
para asimilar y disfrutar mejor la magistral aportacidn de
Nicolas Heimendinger.

Carmen Martin Gaite,
paradigma de mujer de letras

Hay veces en que lo normal pasa a extraordinario asi por las
buenas y lo notamos sin saber cémo.

Existen muchas maneras de llegar a la obra de Carmen Martin
Gaite (Salamanca, 1925 — Madrid, 2000). Para algunos es por la
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via de la obligacioén, pues novelas suyas como Entre visillos o
El cuarto de atras han formado parte de los programas de
Selectividad durante afos. Otros llegan a ella a través de sus
traducciones —me sucedid a mi mismo, pues creo que lo primero
que lei de su letra fue su traduccién de Cumbres borrascosas—.
También hubo quien la descubridé en la serie que guionizdé para
Television Espaiola sobre Santa Teresa de Jesus en 1984. La
producciéon de Carmen Martin Gaite fue amplia, polifénica,
variada y atrevida. Y, en este sentido, el titulo de 1la
exposicion que la Biblioteca Nacional de Espafa le dedica con
motivo del centenario de su nacimiento es adecuado si
entendemos el vocablo “paradigma” en su acepcidn de
“ejemplar”, pues su produccién excede el contexto de la
literatura femenina espanola de su tiempo, especialmente en
los anos de la posguerra, en los que existieron voces tan
destacadas como Carmen Laforet, Ana Maria Matute o Josefina
Aldecoa, pero ninguna tuvo la presencia literaria que Martin
Gaite alcanzdé ya en la segunda mitad del siglo XX, una
presencia tan firme que conquisté espacios que hasta entonces
solo podian abrirse a ciertos autores masculinos.

La exposicidén de la Biblioteca Nacional de Espafia partia de
una necesidad: rendir homenaje a una de las voces mas
relevantes de la literatura espafnola contemporanea. Una tarea
a cumplir no sin dificultades: reflejar en una exposicidn esa
carrera tan amplia y variada era complicado. La exposicidn
logra sus expectativas y consigue crear un discurso coherente,
interesante y visualmente atractivo.

ELl relato expositivo es bastante lineal, haciendo un recorrido
cronolégico por la vida de esta autora. La exposicidn nos
presenta sus origenes familiares: Martin Gaite procedia de una
familia con un elevado nivel cultural y durante su infancia le
marcaron especialmente los periodos vacacionales en Galicia,
donde su abuelo habia construido una casa familiar en San
Lorenzo de Pifor (Orense). Galicia y sus ambientes estuvieron
muy presentes en su obra. Estudié Bachillerato en el Instituto



Femenino de Segunda Ensefianza de Salamanca y, posteriormente,
Filosofia y Letras en la Universidad de 1la misma ciudad. En
1948 se trasladé a Madrid con el objetivo de emprender un
doctorado y alli conocidé a través de Ignacio Aldecoa al grupo
formado por Rafael Sanchez Ferlosio, Alfonso Sastre, Carlos
Edmundo de Ory, etc. Con Sanchez Ferlosio se casé y tuvo un
feliz matrimonio que durd 17 afios, durante los cuales Martin
Gaite destacaba el reparto de tareas domésticas, 1la
complicidad y no la no inferencia en las actividades
profesionales el uno del otro. Tras su separacién, la década
de 1970 fue una de las mds activas de su carrera profesional.
Vivia sola con su hija Marta y aprendié a habitar esa soledad
de forma activa, convirtiéndola en un motor creativo,
intelectual y vital. Ese cierto aislamiento no implicdé una
falta de reconocimiento. Asi lo reflejan sus estancias
norteamericanas. Desde 1979, cuando visitdé Nueva York por
primera vez para asistir a un congreso sobre novela espafiola
contemporanea, sus viajes a Estados Unidos fueron frecuentes,
asistiendo <como visiting professor en diferentes
universidades. Esas estancias supusieron un gran impulso
creativo y una via de evasidén para la autora. El fallecimiento
de su hija Marta en 1985 1la sumié en un intenso duelo que
tardaria tiempo en lograr sobrellevar. Los siguientes afios
serian de reconocimiento a su labor profesional, cabe destacar
el Premio Principe de Asturias de las Letras en 1988 o el
Nacional de las Letras Espafolas en 1994. Fallecid
repentinamente, después de una enfermedad fulminante, en el
afno 2000.

La muestra comisariada por José Teruel Benavente demuestra,
por un lado, la importancia del ensayo en la produccidn global
de Martin Gaite: sus obras ensayisticas superan
cuantitativamente a las novelisticas. También el interés de la
autora por el arte y la cultura de masas. La fotografia tuvo
una importantisima presencia en su vida y se dedico
ampliamente al collage, especialmente durante sus estancias
norteamericanas. Al respecto, José Teruel también ha



comisariado este afno una exposicién en Matadero sobre Martin
Gaite y el collage, presentando un conjunto de 80 obras
realizadas durante la estancia de la autora en Norteamérica
entre septiembre de 1980 y enero de 1981. Pero, sobre todo, el
interés de 1la exposicién es de naturaleza fetichista:
cualquier admirador de Martin Gaite se deleitard contemplando
los mas de cien originales que presenta la muestra, entre
ellos los manuscritos de El cuarto de atras, de Usos amorosos
de la posguerra espafola o el collage original para Caperucita
en Manhattan. Personalmente, me emociond ver una carta
dirigida por Martin Gaite a Carmen Laforet felicitandola
efusivamente tras la lectura de Nada. Por ello, la exposicidn
es un cumplido homenaje a la rica y compleja figura de Martin
Gaite y una ocasién para sequir descubriendo su voz.

Comedia, que no es poco

Uno de los pilares del cine espanol, mal que pese a ciertos
sectores, es la comedia. Este género atraviesa toda la
historia de nuestro cine, sirviendo no solo de testigo, sino
también y mas importante, como reflejo de los distintos hitos
histdéricos y transformaciones sociopoliticas del pais. Mas
alla del estereotipo o del chiste facil al que 1la memoria
colectiva parece 1llevarnos cuando hablamos de “comedia
espafola”, esta exposicién pretende rendir homenaje vy
reivindicar la risa y humor hispano como una de las
caracteristicas representativas del pais, a la par que como un
lazo de unidén entre todos sus habitantes.

Partiendo de esta idea, los comisarios Arturo Gonzalez-Campos
(conocido por su labor como humorista y director/colaborador
en diversos podcasts culturales, centrados en el mundo del
audiovisual y la ficcién) y Maribel Sausor realizan un
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recorrido de casi un siglo del que se han extraido aquellos
films mas destacados e icdénicos que han acompafiado a la
sociedad espanola.

La exposicidén se despliega en el interior del Palacio de
Longoria, sede madrilefila de la SGAE, en tres secciones
distintas claramente delimitadas, puesto que cada una se
desarrolla en un espacio diferenciado. A su vez, estas
secciones se componen de cartelerias, recortes de revistas,
documentos originales (guiones, partituras, bocetos, planes de
produccién, etc.) y memorabilia diversos, que 1llaman la
atencion del visitante, enriqueciendo su experiencia. Todo
ello, se completan con paneles que, mas alla de cartelas
explicativas, funcionan como homenajes escritos por
profesionales del cine actual, como los directores Paula Ortiz
y Rodrigo Cortés, la guionista Marta Gonzalez de la Vega que
toma el ejemplo de Conchita Montes para honrar a todas las
mujeres silenciadas en la historia del cine patrio, o la
critica Mariona Borrull.

De esta manera, la primera seccidn, bajo el titulo de “La
comedia en blanco y negro”, marca el pistoletazo de salida del
recorrido expositivo con La verbena de la Paloma (1935) de
Benito Perojo, ejemplo paradigmatico del cine zarzuelero y uno
de los primeros grandes éxitos del cine sonoro. En recorrido
circular —ya que esta seccidn ocupa el vestibulo que rodea a
la escalera central del palacio, de la que se asoma un recorte
de José Isbert en Bienvenido, Mister Marshall, dando,
precisamente, la bienvenida a los visitantes—, la muestra
enlaza con otros clasicos del cine del franquismo como La vida
en un hilo (1945, Edgar Neville), Historias de la radio (1955,
José Luis Sdenz de Heredia), Mi tio Jacinto (1956, Ladislao
Vajda), El Pisito (1958) y El Cochecito (1960) de Marco
Ferreri, La gran familia (1962, Fernando Palacios) y diversas
obras de la filmografia de Fernando Fernan Gdémez, que se
ilustran no solo con fotogramas y fichas, sino también con la
Medalla del Circulo de Escritores Cinematograficos que recibid



por el argumento de La vida por delante (1958) y su maquina de
escribir personal.

Precisamente Fernan GOmez sirve como vinculo de unidn con la
siguiente seccidn de la exposicidén, que se centra en esos
autores que reinventaron la comedia cldsica espafiola y la
imbuyeron de personalidad. No puede faltar, por lo tanto, un
espacio dedicado a Luis Garcia Berlanga, ilustrado por
carteles, fotografias y los guiones originales de sus éxitos;
y otro dedicado a José Luis Cuerda, con documentos sobre 1la
gestacion de Amanece, que no es poco (cinta que da nombre a la
exposicidn), su maquina de escribir y, coronando el espacio,
el proyecto para la escultura de Cuerda que se erige en
Albacete.

Acompafiando a estas dos figuras titanicas de la comedia
espafiola, también se referencia al cine de 1los 70,
personificado en el landismo, como inauguracion de ese cine de
sol, playa y erotismo; y a la lucha frontal contra la censura
por medio de la comedia, aunando en un expositor los dibujos
satiricos y storyboards de Manuel Summers y el expediente de
censura de la cinta Cuando los maridos se 1iban a la guerra
(1976, Ramdén Fernandez), entre otros objetos.

El recorrido termina con “la comedia moderna”, donde se dedica
un enorme espacio a Pedro Almodovar, figura capital a la hora
de actualizar la risa hispana, de cuyas cintas se exponen
guiones y partituras originales. Al director que nos dio a
conocer allende nuestras fronteras, acompanan las tendencias
de los Ultimos 20 afios: desde El milagro de P. Tinto (1998) a
Torrente (1998, Santiago Segura), Campeones (2018, Javier
Fesser) o Padre no hay mas que uno (2019, Santiago Segura).
Por supuesto, no puede faltar una referencia a la pelicula mas
taquillera del cine espanol: Ocho apellidos vascos (2014,
Emilio Martinez-Lazaro), que se acompafa por una claqueta del
rodaje y el Goya a Mejor Actor que gané su protagonista, Dani
Rovira.



La muestra cuenta con el enorme privilegio de desarrollarse en
el interior del palacio modernista de Longoria, cuya
arquitectura y patio merecen una visita por si mismos. A pesar
del juego de espacios tan interesante que éste permite, por
ejemplo, con la escalera central, no hay marcado un recorrido
claro. Tampoco nos encontramos ante un discurso expositivo
cronolégico, aunque asi pueda parecerlo, asi que esa libertad
del visitante para elegir donde empezar y terminar el
recorrido puede aprovecharse para servir a uno de 1los
objetivos de la muestra: todas las peliculas alli presentadas
beben de una misma base cultural y de un entendimiento
compartido del sentido del humor de un pais.

Asi pues, la exposicidén no solo cumple con el propésito servir
de recordatorio nostalgico y homenaje de uno de los grandes
géneros de nuestro cine, sino que actla como un escaparate
dignificador al equiparar a todos los cineastas y autores,
obligando a convivir a Alfredo Landa con Almoddévar, o a Benito
Perojo con Los Javis. Tal y como los comisarios buscaban
transmitir, ninguna de las comedias que alli se contemplan
habria existido sin sus predecesoras.

Recientemente reconocida por el premio Evento Flix0lé-URJC
2025, esta exposicidén muestra la supervivencia de un género
que, tras las carcajadas y la mal llamada “espanolada”,
esconde un valioso comentario sobre la sociedad que las gesto
y las recibié en el lienzo de plata.

Eduardo Lozano vuelve a
sorprender con sus palsajes

Eduardo Lozano se mantiene fiel a su estilo de toque empastado
y temperamental, aunque parece haber remitido la deriva
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expresionista que tiempo atrds le habia llevado a adentrarse
casi en la abstraccién incluso en algunos cuadros de figuras.
En ese sentido, esta exposicién en la galeria Olga Julian
parece ser mas figurativa, aunque no desde un punto de vista
iconografico, pues no hay figura alguna, ni humana ni animal,
que protagonice estos inspirados cuadros de paisajes, el
género pictdrico al cual debe sobre todo su fama. Una vez mas
he disfrutado mucho en esta ocasién con sus vistas de
Zaragoza, tomadas algunas de ellas desde lo alto del mirador
en la torre noroeste del Pilar, muy oportunamente contrastadas
con las panordmicas erizadas de rascacielos que pintd durante
su estancia en Nueva York, gracias una beca de la Fundacidn
CAI. Mi problema es que lo tengo tan asociado a los paisajes
urbanos con los que se dio a conocer nada mas regresar de sus
estudios en Salamanca, que siempre me asombro al ver sus
cuadros de bosques y montanas, en los que representa una
impetuosa naturaleza. En realidad, no son ninguna novedad,
pero han vuelto a causarme una grata sorpresa y creo que son
exquisito contrapunto en esta pequeia pero muy selecta muestra
personal, para la que ha escogido con mucho tino la imagen del
cartel, pues esos icénicos picos nevados constituyen un
potente reclamo navideho.

Una densa panoramica del
ecosistema artistico aragonés
entre 1976 y 1995

Aragon y las Artes llega a su tercera entrega, que va de 1976
a 1995, es decir, desde el ano del referéndum de Reforma
Politica al momento de la fundacién del Instituto Aragonés de
Arte y Cultura Contemporaneos. Si los hitos que demarcan el


https://aacadigital.com/articulos/una-densa-panoramica-del-ecosistema-artistico-aragones-entre-1976-y-1995/
https://aacadigital.com/articulos/una-densa-panoramica-del-ecosistema-artistico-aragones-entre-1976-y-1995/
https://aacadigital.com/articulos/una-densa-panoramica-del-ecosistema-artistico-aragones-entre-1976-y-1995/

lapso temporal abarcado en esta exposicidon se encuadran en la
historia politica y de la gestidon cultural, no parece
sorprendente que también hayan inspirado su narrativa
argumental. Mas allad de reunir un muestrario selecto vy
representativo de aquella época, el principal mérito de las
comisarias Eva Maria Alquézar, Begofia Echegoyen y Maria Luisa
Grau ha sido ofrecernos un relato muy coherente, combinando
obras artisticas con materiales histéricos en vitrinas vy
sintéticas glosas textuales, todo ello pautado en nueve
secciones bien articuladas. Cada una de ellas comienza con un
gran rdétulo en maylsculas y se distingue con un color de
fondo. La primera es la titulada Accidén y reivindicacion
cultural durante la Transicién, que presenta —sobre muros
apropiadamente rojos— la labor militante del Colectivo
Plastico de Zaragoza en 1975-78 con pinturas murales de
reivindicacidén social e icdnicos estandartes que los vecinos
de barriadas obreras portaban en sus manifestaciones; solo
alguno se ha conservado milagrosamente, asi que sobre todo hay
expuestas fotografias y memorabilia, complementada por libros
de la época sobre arte en las calles y un cartel de cuando
recaldé el Museo Internacional de la Resistencia Salvador
Allende en los bajos del Mercado en 1977. Como reservado
callejoéon aparte, hay luego una sala dedicada a la cultura
popular underground, El cémic, expresidon artistica y narrativa
para una nueva generacion, donde emergen los dibujos —entre
sombrias paredes negras— de jovenes autores que, en torno al
colectivo Bustréfedon, se incorporaron en los setenta a
revistas contestatarias, como por ejemplo El Pollo Urbano,
pero en seguida llegaron los apoyos institucionales que
beneficiaron a los dibujantes en los ochenta a partir de las
Jornadas Culturales del Cdémic del Ayuntamiento de Zaragoza en
1982, y desde 1986 el Certamen Juvenil Aragonés de Cémics de
la DGA.

Otros patrocinios de las administraciones plUblicas dan
seqguimiento al recorrido principal —-volviendo a las paredes
rojas, quiza en honor a los partidos en el poder— con una



seccion titulada Pintando la democracia, sobre los encargos
decorativos institucionales como los murales para cuatro
clpulas del Pignatelli, el techo de Antonio Saura para la
Diputacidén de Huesca, o las intervenciones de Broto para el
Pabelldn de Aragdén en la Expo 92. Un edificio icédnico que da
paso al apartado “Arquitecturas para el ocio”, que sin
solucidén de continuidad —pues los muros siguen siendo rojos—
abre la seccion Nueva imagen para nuevos tiempos, porque la
intensa vida nocturna de los ochenta se identificdé con
discotecas y bares donde bullia un mundo de creatividad,
también reflejado en el vanguardista disefio de salas como MODO
o A sangre en Zaragoza, Vértigo en Teruel, o bares con
decoraciones de los joOvenes artistas. Era la época dorada de
“la Movida”, que también eclosiondé entre nosotros polinizando
frentes de rebeldia creativa en la esfera publica.

“Enamorado de la moda juvenil” es un apartado que muestra el
ansia por salir de la uniformidad en el vestir, plasmada por
tantos artistas y fotdgrafos en los ochenta. Una década en la
que se dedicaron al disefio grafico muchos creativos como
Samuel Aznar y Manuel Estradera, José Luis Cano, Paco Rallo,
Victor Lahuerta o Francisco Meléndez, que renovaron los logos
de nuestras instituciones e imprimieron una imagen innovadora
a los catalogos de exposiciones o a las nuevas revistas —casi
siempre de vida breve, con destacadas excepciones como Turia
en Teruel—. Una alegre mezcla de artes emergentes agitaba el
programa Arte en la calle de la DGA en Zaragoza, Huesca,
Teruel, Tauste, Fraga y Alcaniz, o festivales como En la
frontera, que dio cancha al street art en Zaragoza, o las
coloridas instalaciones de arte publico encargadas por el
Ayuntamiento de Zaragoza para embellecer sus barrios, como la
Puesta de sol de Fernando Navarro en la glorieta de 1los
Enlaces o La Bafiista de Carlos Ochoa en el Jardin de la
Memoria de San José, de ahi el nombre de este apartado: “Un
espacio urbano en technicolor”.

Es mi favorito en esta 32 planta, aunque también soy fan del



contiguo, titulado “El papel de las galerias en el escenario
artistico de la democracia” pues con la creacidén de ARCO el
sector gand visibilidad, destacando en Zaragoza la galeria-
tienda-bar Pata Gallo y su continuacidén Caligrama, que
programaron exposiciones, conciertos, moda, teatro, u otros
actos, ademas de las galerias de Miguel Marcos, Fernando
Latorre y Pepe Rebollo, o la galeria y escuela de fotografia
Spectrum-Sotos. Otras galerias como Costa 3 y Zaragoza
Grafica, se especializaron en grabados, pero eso se cuenta ya
en la seccion La obra grafica despunta como apuesta creativa
—con muros verdes— donde se revela la importancia que tuvieron
en Zaragoza Salamandra Grafica, el taller de Maite Ubide, el
de Pascual Blanco en la Escuela de Artes, o muy destacadamente
el taller de serigrafia de Pepe Bofarull, pero también La
Estampa en Huesca, el Taller Valeriano Bécquer en Borja, o el
Taller de Grabado del Museo del Grabado en Fuendetodos. Y a
otra técnica artistica tradicional se dedica luego la seccidn
La ceramica, material ancestral con expresion contemporanea
donde —con paredes negras que aumentan el efecto teatral del
montaje de las ceramicas sobre un estrado, ante el que por
primera vez se nos invita a sentarnos en un banco— son
presentadas sobre podios variadas piezas representativas del
esplendor que en los ochenta se vivido en Zaragoza con el
colectivo “Cerdmica y ceramistas”, que alcanzdé gran
seguimiento publico en la plaza San Felipe, en la galeria
Ambigl, y en la Feria Nacional de Ceramica Creativa, como
queda testimoniado en carteles, fotos y abundante
documentacion recogida en las vitrinas.

En la 42 planta se retoma el hilo con otra técnica, la
fotografia, en la seccion Distintas miradas a través de una
lente protagonizada por 1los trabajos de 1la Sociedad
Fotografica de Zaragoza y la Galeria Spectrum de Julio Alvarez
Sotos, quien también colabordé con el Ayuntamiento y 1las
Diputaciones en la organizacién de exposiciones y festivales
de fotografia como Tarazona Foto, Imagenueva y Huesca Imagen,
donde triunfaron las fotos aqui expuestas —-sobre paredes



negras—. Luego —en muros también negros— vine la seccidn
dedicada al cine, Del super 8 a la videocreacién, que comienza
rindiendo homenaje a los grandes cineastas aragoneses Luis
Buiuel, José Maria Forqué, José Luis Borau, y Carlos Saura,
activos en otras tierras, pero también se recuerda a los que
en Aragén cultivaron el cine independiente como Alejo Lorén y
los hermanos Sanchez Millan, los documentales etnograficos de
Eugenio Monesma o Julio Alvar, asi como los inicios de la
televisid6n con Antonio Paramo. Aunque la gran sorpresa para mi
ha sido el video de joteros titulado Centauro, que hizo Javier
Codesal en 1988 y también he aprendido la existencia de una
productora cinematografica iniciativa de 1la Asociacidn
Cineceta, a la que tomdé luego el testigo la Asociaciodn
Alucine.

Luego viene una amplisima seccidn, Las artes plasticas,
bandera para las instituciones de la democracia, apotedsico
reino absoluto —entre paredes azules— de la pintura vy
escultura. Hubiera resultado algo enmarafado un relato
estructurado por grupos, generaciones o individualidades, asi
que los sucesivos capitulos siguen desgranando aspectos de la
escena cultural que marcaron aquella época. El primero, que se
titula “Museos para el arte contemporaneo”, nos recuerda que
surgieron entonces museos especializados en pintura vy
escultura del siglo XX, como el Museo de Arte Contemporaneo
del Alto Aragon dirigido por Félix Ferrer en Huesca con
donaciones y depdésitos de los artistas —-yo destacaria un
interesante cuadro de Teresa Ramén— mientras durd el apoyo de
la Diputaciodn entre 1975 y 1987; en cambio el Museo Aragonés
de Arte Contemporaneo promovido por Federico Torralba en
Veruela entre 1976 y 1988 se formé con ambiciosas compras
—impresionante el gran cuadro de Natalio Bayo—; luego viene el
Museo del Dibujo inaugurado en 1986 por la asociacidén Amigos
de Serrablo, liderada por Julio Gavin, quien consiguid
abundantes donaciones de sus amigos artistas —-entre ellos
Javier Sauras, representado aqui por un dibujo que yo
desconocia— con un entusiasmo que se mantiene vivo en el



castillo de Larrés; en cambio, no 1llegé a nacer el Museo
Aragonés de Arte Contemporaneo creado por decreto del Gobierno
de Aragdén en 1993 para el que su directora, Concha Lomba, hizo
importantes adquisiciones —por ejemplo, un espléndido cuadro
de Salvador Victoria, titulado Remes—; por fin el Museo Pablo
Serrano, abierto en 1994, que al afio siguiente dara lugar al
TIAACC.

Para no desairar a los turolenses se ha incluido en este
apartado al Museo de Teruel, una institucidn no especializada
en arte contemporaneo, pero que desde 1985 disfrutdé de nueva
sede, con abundantes las exposiciones y adquisiciones de arte
contemporaneo, sobre todo gracias a las Becas Endesa a partir
de 1989 —uno de los primeros becarios fue Dis Berlin, del que
se muestra aqui una divertida escultura: Silldn de Matisse-;
con ello pasamos al apartado “Premios y certamenes para nuevos
creadores”: el San Jorge e Isabel de Portugal de la IFC —a mi
me ha encantado por su realismo magico el cuadro El mar, de
Iris Lazaro—, el Concurso Nacional de Pintura Teruel, el
Premio de Pintura Francisco Pradilla de Villanueva de Gallego,
el Certamen de Artes Plasticas Villa de Tauste, el Taller de
Escultura de Calatorao — para no pecar de farragoso no puedo
destacar ejemplos en cada caso, pero aqui he de citar 1la
escultura Sendero de Santiago Gimeno—, el Certamen Juvenil de
Artes Plasticas de la DGA —en el que gand primer premio una
curiosa cajita sin titulo de Mario de Ayguavives—, el Certamen
de Pintura Fundacidén Nueva Empresa, las exposiciones en el
Museo Pablo Serrano —hay una gran escultura de Ricardo Calero,
emparejada con dos cuadros de Santiago Arranz y Alicia Vela -,
en el Museo de Zaragoza y en la Escuela de Artes Aplicadas, la
Lonja, el Palacio de Sastago, el Museo Pablo Gargallo, el
Paraninfo de la Universidad de Zaragoza, la Aljaferia —un gran
cuadro de Mariano Viejo de la coleccién de las Cortes de
Aragén—, el Instituto de Bachillerato Mixto 4 —donde se expuso
una abstracta Cascada pintada por Izaskun Arrieta, el
Ayuntamiento de Huesca —-sendos cuadros de Antonio Saura vy
Victor Mira—, la Diputacidén de Huesca —han puesto la famosa



foto que Richard Long hizo de su intervencidén en la Maladeta,
con la que se abrié en 1994 el proyecto “Arte y Naturaleza”-,
y en las salas de la CAZAR —hay una pintura de Sergio Abrain
expuesta en la Sala Torrenueva mas otras de Pilar Urbano y
Lorén Ros que fueron mostradas en la nueva sede central de
Ibercaja—, o de la CAI —un cuadro de Julia Dorado expuesto en
la Sala Barbasan y, como colofdén, en recuerdo de una
exposicién individual que la Sala Luzan dedicdé a un proyecto
de Teresa Salcedo para la iglesia de San Miguel en Alquézar,
han traido un boceto y el enigmatico paquete donde la autora
encerrd sus dibujos-.

Esta densisima exposicidén merece reiteradas visitas, donde
cada quien ird encontrando sus ejemplos favoritos y echara en
falta cosas que no han podido caber porque el espacio de dos
plantas del IAACC se ha quedado pequeio. Tanto es asi que esta
vez la seccidén retrospectiva con la que empezdé la anterior
muestra, recordandonos algunas piezas selectas de 1la
precedente, han tenido que reducirla a una pared entre los
ascensores y la entrada a la sala 0.3. Asi que solo han
rescatado cuatro cuadros de la coleccién del museo, firmados
por Eloy Giménez Laguardia, Fermin Aguayo, Antonio Saura vy
José Manuel Broto, en 1947, 1950, 1950 y 1970 respectivamente.
iVa a ser duro el trabajo de seleccionar piezas
representativas de las tres exposiciones, cuando el proyecto
Aragén y las Artes culmine con una panoramica museografica
conjugando piezas selectas de entre 1939 y 1995! Pero no menos
duro sera completar el trabajo actual pues, lo mismo que las
dos exposiciones anteriores, también la tercera habra de legar
a la posteridad un libro sobre el periodo concernido. Por otra
parte, es de esperar que también esta gran exposicidén de larga
duracion se complemente en la sala 94 con otras muestras mas
breves, dedicadas monograficamente a artistas o a temas de
1976 a 1995 que merezcan atencion especial. Seria el caso de
“la Movida”, fascinante argumento para tratarlo més en
profundidad y en relacidon con la escena madrilefia, pero
también con la influencia de la Transvanguardia cuyo mentor,



Achille Bonito Oliva, tenia poderosos seguidores en Zaragoza.
Otra muestra monografica mereceria el posmodernismo en nuestra
arquitectura, en la cual también reverberdé con éxito ese
“ismo” abanderado por Charles Jencks, aunque la arquitectura
en esta exposicidén ha estado presente de forma muy
testimonial, representada por Pérez Latorre con la maqueta del
pabellén de Aragdén para la Expo 92 y con la sede del Museo
Pablo Serrano, a lo que se ha afiadido Unicamente 1la
documentacién del concurso para el Museo Aragonés de Arte
Contemporaneo que gané Mario Botta frente a las propuestas de
Rafael Moneo, Gae Aulenti, Carlos Ferrater & Luis Félix
Arranz, Elena Fernandez Salas y José M. Montaner, o el
proyecto de Luis Franco y Mariano Peman. Por Gltimo, no puedo
dejar de anotar que, a pesar de que en 1986 se fundd la
Asociacion Aragonesa de Criticos de Arte —segun prueba la
documentaciéon fundacional depositada por AACA en los archivos
del IAACC-— en esta ocasidén apenas hay referencias a criticos
de arte: solo se dice en la seccion de fotografia que ésa era
la especialidad de las resenas de exposiciones que firmaba
Mercedes Marina en Heraldo de Aragon, y en el apartado sobre
galerias de arte hay una vitrina con un album de prensa de
Fernando Latorre donde podemos leer sendos articulos de Alicia
Murria y de Alejandro Ratia sobre Pepe Cerdd. i0jalad en el
libro que se publique haya un capitulo sobre los criticos de
arte!

La A6 cuando disipa la niebla

¢{Cabe la posibilidad de que en pleno siglo XXI, concretamente
en 2023, un artista produzca una obra pictdrica plenamente
contemporanea sin renunciar de manera explicita a la
tradicidén? La exposicién de Alejandro Pastor, titulada La A6
cuando disipa la niebla expuesta en la galeria Bea Villamarin
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en Gijon se sitla exactamente en ese lugar incdmodo, una
pintura que no niega el presente, pero que tampoco se
desprende de los recursos histéricos que la tradicidén ofrece.

Es una muestra compuesta de unas quince piezas, en las cuales
el artista emplea una técnica mixta sobre lienzo, con formatos
variados que van desde dimensiones pequeiias (30 x 40 cm) hasta
otras mas amplias (97 x 195 cm). Dentro de su técnica mixta
hablamos de 6éleo, sprays, lapices de colores y pasteles al
6leo.

En una primera aproximacién a la obra, es probable que al
espectador le vengan a la mente referencias como El jardin de
las delicias de El Bosco o determinados paisajes de la
tradicidén flamenca, especialmente los de Joaquin Patinir. Sin
embargo, si se intenta ir un paso mas alla y profundizar en la
imagen, comienzan a aparecer ciertas concomitancias con el
universo surrealista.

Los paisajes oniricos y deliberadamente planos en los que
Alejandro Pastor sitla sus escenas remiten a imaginarios
préoximos a artistas como Leonora Carrington o Salvador Dali, vy
también a otros mds contempordneos como David Hockney o Edward
Hopper. En el caso de Hopper, esta relacidén se hace
especialmente evidente en la manera de construir una atmésfera
de soledad, una sensacidéon que, de forma mas o menos explicita,
también atraviesa la obra de Pastor.

No obstante, la referencia a El jardin de las delicias va mas
alla de las similitudes compositivas o paisajisticas. Existe
un nexo tematico que resulta especialmente significativo. En
el triptico de El Bosco, las distintas escenas quedan
articuladas en torno a la idea del pecado, profundamente
ligada a una visidn religiosa del mundo. En la obra de
Alejandro Pastor aparece un componente sexual que, en otro
contexto histérico, podria haber sido leido desde ese mismo
prisma del pecado, pero que aqui se presenta como un elemento
normalizado dentro de la experiencia contemporanea.



La representacién reiterada de la homosexualidad no tiene una
intencidén provocadora o de transgresion moral, sino que se
entiende como el deseo de aceptar estas sexualidades como
normativas, desplazando el peso simbdélico del pecado hacia una
reflexién mas amplia sobre el deseo, la identidad y una
sensibilidad, acorde con nuestra realidad social actual.

Los jardines y paisajes que aparecen en sus cuadros funcionan
como telones de fondo, espacios escenograficos que enmarcan la
accion. Sin embargo, estos entornos no son el verdadero
protagonista de la obra, sino que sirven para reforzar la
presencia y el protagonismo de las figuras.

Estas figuras humanas estan claramente adaptadas al mundo
contemporaneo. En ellas se normalizan aspectos que en otros
momentos histdricos resultaban problematicos o incémodos, como
la desnudez, la diversidad corporal o la sexualidad.

Ademds, cada una de las obras de Alejandro Pastor parece
construirse a partir de una multiplicidad de escenas
auténomas. Podriamos entender cada cuadro como un conjunto de
pequenas narraciones independientes que conviven en un mismo
espacio pictérico. De hecho, estas escenas podrian aislarse,
recortarse e incluso integrarse en otros cuadros del artista
sin que se percibiera una ruptura visual o conceptual. Esto
refuerza la idea de un universo coherente y reconocible, en el
que las figuras y las situaciones se repiten, se desplazan y
dialogan entre si dentro de un mismo lenguaje plastico.

Si examinamos a los personajes que aparecen en las obras,
observamos que algunos se repiten de manera recurrente: un
mago, un fantasma, un esqueleto o incluso un macho cabrio.
Estas figuras reaparecen a lo largo de las distintas piezas,
lo que permite establecer una conexidén entre ellas y entender
que la narracidén no reside tanto en cada obra de forma aislada
como en el sentido que adquieren en su conjunto.

En el caso del macho cabrio, resulta especialmente



significativo su valor simbdlico. Tradicionalmente asociado a
lo instintivo, lo sexual y la lujuria, este elemento atraviesa
muchas de las obras de Alejandro Pastor y remite, ademas, a
una genealogia iconografica concreta, como la presente en
ciertas pinturas de Goya, donde el macho cabrio aparece como
figura central en escenas de aquelarre. Sin embargo, mientras
que en Goya estos rituales estan vinculados a lo demoniaco y a
una imagineria del miedo, en la obra de Pastor los rituales
adquieren un cardacter distinto. No se trata de ceremonias de
conjuro o de expulsién del mal, sino de rituales asociados a
la alegria, a la celebracién y a la comunidad. La celebracion
como gesto Ultimo, casi necesario, para atravesar las
vicisitudes, los temores y las inquietudes que atraviesa el
ser humano.

Los vicios humanos salen a la luz: la fragilidad, los temores,
la convivencia con los demds, asi como con nuestro propio
mundo interior, la soledad o la tentaciodn. Frente a todo ello
emerge con fuerza la nostalgia, entendida como la evocacién de
momentos alegres, familiares e intimos, y el enorme deseo de
volver a habitar en ese recuerdo y en ese paraiso perdido en
el que alguna vez fuimos felices. El fin Ultimo de esta
muestra es entender cémo la celebracidon y la reunidn con el
projimo siempre podran combatir el dolor.

Y respondiendo a la pregunta inicial, solamente recordar la
cita de Eugenio D'Ors “Todo lo que no es tradicidn, es
plagio”.

Goya en el relato artistico
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espanol

El ideal y la imagen que de Goya se ha tenido en la posteridad
no esta basada en los complejos rasgos de la personalidad de
este genio del arte universal, sino en los topicos asumidos a
partir de lo que otros vieron. A Goya se le han dedicado desde
salas museisticas, pasando por esculturas, la celebracién de
exposiciones de caracter multitudinario, hasta 1la
vulgarizacién de su arte tanto en la cultura visual como en la
popular. De estas y otras muchas mas cuestiones se centra
Guillermo Juberias Gracia (Zaragoza, 1994) en su nuevo libro
de largo titulo Culto a los maestro e identidad nacional: Goya
como referente para la cultura visual espanola (1868-1928),
editado por la Institucidén Fernando el Catélico, y elaborado a
partir de su tesis doctoral en Historia del Arte. Dividido en
tres bloques bien diferenciados, el libro profundiza desde la
teoria de la recepcién desde la Historia del Arte, el
complicado proceso de canonizacién vivido por el maestro
aragonés durante el periodo comprendido entre 1la Revolucién
Gloriosa (1868) y el primer centenario del fallecimiento
(1928).

La cuestion nacional

La Revolucién de 1868, conocida como la “Gloriosa”, trajo
consigo consecuencias en el sistema artistico espafiol. E1
derrocamiento de la monarquia tuvo un impacto fundamental en
la gestidon de los bienes culturales que habian sido propiedad
de la Corona. En lo que respecta a la obra de Goya que
pertenecid a las colecciones reales, pasé a ser patrimonio de
la nacién, lo que permitid el estudio de su obra. En 1871, la
llegada al poder de una nueva dinastia encarnada en la figura
del italiano Amadeo de Saboya, la proclamacidén en 1873 de la
Primera Republica y la posterior Restauracidon borbédnica
de 1874, puso en peligro el proyecto de la construccién del
Estado Liberal articulado durante el reinado de Isabel II.
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Durante el Romanticismo, el nacionalismo alcanzd su auge, que
culmindé con las unificaciones de Italia y Alemania. Espafa no
se quedd atrads y, al igual que el resto de europeos,
fundamentd su propio canon histérico, artistico, literario y
musical mas o menos representativo del “caracter espafiol”. En
el ambito artistico, 1la pintura, al igual que otras
manifestaciones artisticas, sirvidé como instrumento politico,
esto permitié la canonizacién de maestros como Velazquez,
Murillo, Goya o el Greco. Velazquez y Murillo fueron, de todos
los maestros antiguos de 1la pintura espafiola, los mas
reivindicados como modelo para la regeneracidén del arte
nacional. No sera hasta finales de la centuria cuando Goya y
el Greco comenzaron a cobrar importancia. Esta canonizacién
vino a confirmar la puesta en valor que la tradicién pictdrica
nacional vividé durante la Restauracidn.

Zuloaga fue un pionero en la reivindicacién de la pintura del
cretense, hasta entonces infravalorada y calificada como
decadente. Del mismo modo que sucedidé con Goya. Ambos artistas
tenian en comUn una importante caracteristica que fue
apreciada por los pintores espanoles del 98, su caracter
colorista, lo que seria comprendido en su totalidad en época
contemporanea. La celebracidon del Centenario del Greco en 1914
y la inauguracidén de la Casa Museo en Toledo contribuydé a la
reivindicacién de su figura. Lo mismo sucedidé con Goya desde
Aragén, con la inauguracion en 1917 en Fuendetodos del museo
de reproducciones fotograficas y las nuevas escuelas ubicadas
junto a la casa natal. En octubre de ese mismo ano tuvo lugar
una romeria hasta la localidad natal del pintor encabezada por
lo mas granado de la intelectualidad del momento: Zuloaga,
Falla o el escultor Julio Antonio, autor del monumento a Goya
cuya primera piedra fue colocada en la romeria.

Goya y los artistas aragoneses

Dos exposiciones promovidas por la Real Academia de Bellas
Artes de San Luis y sus miembros fueron relevantes en la
consagracién de Goya en Aragén. La primera fue 1la



titulada Zuloaga y los artistas aragoneses, en el Museo de
Zaragoza, puesto que se trataba de la mds ambiciosa
presentacidén de obras del pintor vasco -veinticinco obras en
total que suponia un recorrido por toda su trayectoria-
celebrada en nuestro pais. Zuloaga se decididé por exponer en
Zaragoza antes qué en Madrid, Barcelona o Bilbao, lo que
atrajo a la ciudad no pocas personalidades. La segunda fue el
proyecto de exposicidn de retratos aragoneses realizados por
los mejores retratistas espafnoles desde Juan de Juanes hasta
Garate, sin especificar sin embargo el titulo del cuadro en
cuestidn.

Otro punto importante fueron las alegorias y los homenajes
realizados por artistas aragoneses e inspiradas, de una u otra
manera, en la obra de Goya. El autor del libro destaca autores
como: Marcelino de Unceta, Joaquin Pallarés, Angel Diaz
Dominguez, Rafael Aguado Arnal, Santiago Pelegrin, Joaquina
Zamora, Martin Durban, Lasuén, Antonio Aramburu o Juan José
Garate con su Vista de Zaragoza (1908, Diputacién Provincial
de Zaragoza), de clara alusién a La pradera de San Isidro de
Goya (1788, Museo Nacional del Prado), y anos mas tarde, con
el lienzo titulado Goya y las majas (1929, Museo de
Zaragoza).

Lo goyesco

Lo goyesco sirvid para ofrecer una visién edulcorada vy
nacionalista de la segunda mitad del siglo XVIII en Espana.
Esa misma apreciacidén ya se vislumbra en los testimonios de
ciertos intelectuales que, al albor del centenario de 1928,
comenzaban a cuestionar el valor de lo goyesco. Sin embargo,
ocurrido todo lo contrario, el centenario del fallecimiento del
artista supuso la consagracién definitiva de Goya, el ascenso
al podio del arte espanol del que ya no descenderia. La
cultura espanola de la segunda mitad del siglo XIX asumidé 1lo
madrilefio como de raiz castiza, que, junto con el andaluz, era
identificado con la esencia de lo espainol. Sin embargo, a
partir de los afios 70 del siglo XIX, se aprecia una crisis del



costumbrismo romdantico que habia tenido especial fuerza en los
focos andaluces y madrilenos.

Todo ello no significd el abandono definitivo de la pintura de
costumbres, pero si es posible apreciar en la representacidn
de majas y majos un interés mas etnografico en la captacidn de
unos tipos sociales de tiempos pretéritos que comenzaban a
desaparecer. Todo ello tuvo necesariamente un reflejo en las
artes pléasticas, especialmente en la pintura. Debemos de tener
en cuenta que la mayoria de las imagenes femeninas fueron
realizadas desde la Optica masculina. Los cuadros realizados
en esa época reflejaban la concepcidon que los artistas varones
tenia de las mujeres, generando arquetipos muy conocidos como
la femme fatale. Los afios 80 del siglo XIX fueron propicios en
la representacién tanto de escenas goyescas como de tipos
extraidos de la Espafia de Goya. Numerosos fueron los pintores
de muy diversas regiones espafiolas que prestaron atencidn a
las majas como personaje, recreando escenas que, en ocasiones,
buscaban la fidelidad a la época que evocaba y en otras, en
cambio, presentaban una mayor libertad compositiva. En cambio,
en la pintura de comienzos del siglo XX, mas que representar a
majas, los artistas idealizaron la imagen de la mujer moderna
portando atuendos castizos: mantillas, peinetas, mantones de
manila, abanicos de estilo antiguo y vaporosos vestidos de
encaje que recuerdan precisamente a los retratos de la corte
realizados por Goya. Ademds de todo esto, la pintura de género
de inspiracién goyesca también recred escenas conformadas por
multitud de personajes propios del Madrid de finales del siglo
XVIII y del universo taurino. Otro tipo de escenas muy
presentes tanto en los sainetes como en la pintura
decimondénica fueron las imagenes de verbenas y romerias,
siendo la mds popular y conocida la de San Isidro, patrdén de
la capital. Durante el franquismo, lo goyesco castizo cobrara
una fuerza renovada encajando perfectamente con la concepcidn
que la dictadura tuvo de las manifestaciones folcldricas.

A 1o largo de este libro hemos podido corroborar coéomo la



figura de Goya fue utilizada desde finales del siglo XIX con
fines politicos, ideolodgicos, identitarios y comerciales, que
se analiza en un complejo proceso evolutivo que va desde la
mitificacién hasta la conversién en leyenda.

ARS EX INDUSTRIA, el arte
como espejo de la cultura y
el patrimonio 1industrial
vascos

ARS EX INDUSTRIA. El arte como espejo de la cultura y el
patrimonio industrial vascos, es una exposicion colectiva que
homenajea la huella de 1la industrializacidén vasca y su
patrimonio cultural, organizada por la Asociacidon Vasca de
Patrimonio Industrial y Obra Publica (AVPIOP) como una de las
actividades centrales de su 409 aniversario. La muestra relne
36 obras de artistas vascos, nacionales e internacionales que,
desde los anos 80 hasta hoy, han reflexionado sobre el
universo estético, simbdélico y social de la industria.

A través de pintura, escultura, fotografia, instalacidn y
video, la exposicidén no se limita a documentar el pasado, sino
que lo interpreta, lo transforma y lo resignifica, utilizando
el arte como herramienta de memoria, emocidén y proyeccién
hacia el futuro.

El comisariado de la exposiciodon corre a cargo del artista y
doctor en Bellas Artes Alberto Salcedo Fernandez, especialista
reconocido por su trabajo en 1la conexidn entre practica
artistica, contexto territorial y memoria industrial. Gracias
a su direccién, la exposicién desarrolla una narrativa visual
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rica, multiple y evocadora, que evidencia el papel de 1la
industria como fuente de inspiracidn artistica a lo largo del
tiempo.

ARS EX INDUSTRIA es un reconocimiento a quienes han sabido
valorar y proteger la herencia de la industria en nuestra
historia. Supone una toma de posicidén clara y firme: el
patrimonio industrial no solo merece ser preservado, sino
también convertirse en una fuente de inspiracidén para el
presente y el futuro. Para los organizadores, “la industria no
solo forjé estructuras de acero, ladrillo y cemento: también
forjo cultura. Dio lugar a valores, estéticas, memorias
familiares, formas de resistencia y comunidades en
transformacidén. Esta exposicidén es también un homenaje a esa
dimensién intangible, a la memoria sensible de 1a
industrializacién, esa que pervive en la obra de quienes han
hecho del arte un espejo de nuestra historia reciente”.

Varias generaciones de artistas vascos trabajaron
influenciados por la industria. En un pais como Euskadi era
imposible abstraerse de ella. La arquitectura fabril, 1las
chimeneas, el paisaje minero, la imbricacidén urbana entre
ciudad y fabrica y sus limites difusos, el humo, el olor del
metal de las fundiciones, el sonido de las sirenas llamando a
los tajos y marcando el ritmo de cada jornada, los accidentes
laborales, la indignacién, la lucha solidaria, la represién..

Eduardo Sourrouille, Juan Carlos Eguillor, Agustin Ibarrola,
Jes(s Mari Lazkano, Ifaki Izquierdo, Fidel Raso, Jesls Angel
Miranda, Juantxu Rodriguez, Vinicius Libardoni, Carlos
Canovas, Santiago Yaniz, Ana Olias, Xabier Otero, Joan
Fontcuberta, Itxaso Diaz, Igor Rezola o el propio Alberto
Salcedo, son algunos de los artistas que abordan en sus obras
la omnipresencia de lo industrial en Euskadi: la fabrica en 1la
ciudad y la mina en los montes. “En ellas se forjaron saberes
técnicos, relaciones sociales y luchas colectivas que lograron
las grandes conquistas sociales del siglo XX. Hoy, en un
contexto postindustrial, aquellas estructuras de hierro vy



hormigdn se han transformado en lugares de memoria, simbolos
de una identidad colectiva que la AVPIOP se esfuerza por
preservar y reinterpretar”, sefalan los organizadores.

La muestra incorpora ademas un componente diddctico vy
divulgativo que se plasmard en foros y espacios de intercambio
para seguir alimentando la memoria colectiva. Mientras la
exposicién permanezca abierta, la AVPIOP pondra en marcha un
amplio programa de actividades publicas que incluira
encuentros con los artistas participantes, conversaciones
abiertas y sesiones con especialistas en patrimonio, arte e
historia industrial.

La intencidén es generar lugares de reflexidn conjunta sobre
los desafios que afronta el patrimonio industrial vasco de
cara al futuro, en cuanto a su conservacién, su utilidad
social, su reinterpretaciéon contemporanea y su transmision a
las nuevas generaciones.

Limbo, Enrique Radigales

La exposicidén Limbo de Enrique Radigales trasciende la mera
retrospectiva para convertirse en una meditacidén urgente vy
profunda sobre la vida y la muerte de la tecnologia en el
siglo XXI. El artista nos invita a un territorio conceptual
bautizado como Limbo, un espacio de indeterminacidén digital
que él rescata como metafora del presente. Radigales articula
un discurso multidisciplinar en el que la hibridacidn
pictérica dialoga con los nuevos medios, y el pasado digital
no es desechado, sino rescatado y materializado; un acto de
resistencia poética que busca reactivar la memoria frente a la
caducidad tecnolégica y la voracidad de la obsolescencia. Esta
obra de arqueologia tecnoldgica desmantela la aparente pureza
del sistema binario y aborda la disolucidén de los limites
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entre lo bioldégico y lo maquinico, y el dialogo entre 1la
accién caodtica del ser humano y la previsibilidad algoritmica.
Su propuesta culmina con una perspectiva critica que
desenmascara la supuesta intangibilidad de la red, poniendo de
relieve su materialidad y senalando los severos costes
hidricos y energéticos que la sustentan. Limbo es, en
definitiva, una muestra conceptualmente densa y formalmente
atractiva, que obliga al espectador a negociar con el presente
desde esa fructifera zona de ambigledad.

La solidez conceptual de la exposicidén se apuntala en una
exquisita labor de comisariado por parte de Nerea Ubieta, que
traza una linea temporal clave en la trayectoria de Radigales.
Al reunir obras que abarcan desde el ano 2009 hasta 1la
actualidad -incluyendo las nuevas piezas creadas exprofeso
para el contexto del Museo Pablo Serrano-, la muestra no solo
ofrece un panorama de sus reflexiones histéricas, sino que
permite constatar el aumento progresivo de la madurez del
artista. A lo largo de estos quince afos, se evidencia como el
artista ha ido pulimentando su conceptualizacién hasta
alcanzar una delicadeza formal y una calidad argumental que
brillan con especial intensidad en las obras mas recientes.

La maestria de Radigales se manifiesta en su capacidad para
disolver, de manera brillante, los limites entre técnicas vy
soportes, 1llevando a cabo una relectura audaz de 1la
hibridacién pictérica que incluye el cable, el residuo y el
dato como elementos compositivos. En este universo, su trabajo
se centra en el proceso de conexidén entre el paisaje, su
sonoridad y la infraestructura digital. Este enfoque culmina
en la serie final de la exposicién: Depdsito y pino (2025),
BSC/Vadiello (2008-2025), Vadiello (2025) y Valdabra (2025).
Lo mds notable de este conjunto es precisamente el dialogo
impecable que se establece entre ellas, pese a la técnica
dispar empleada en cada una. La sinestesia es clave: el
artista logra capturar la esencia de la geografia a través de
la instalacidén, donde el elemento matérico y sencillo de



Depésito y pino -un depésito de agua que invita al descanso y
a la escucha- conecta sensorialmente con 1la pieza
BSC/Vadiello. De este modo, Radigales une de forma sutil el
paisaje fisico con el peso tangible de la infraestructura
tecnoldgica.

E1l artista consolida asi su estatus como un creador que navega
con pericia entre la tradicién matérica y la potencialidad de
los medios digitales, una dualidad que la muestra materializa
con coherencia formal y conceptual en un dialogo entre la
memoria digital y la critica a la obsolescencia. Al presentar
una reflexién sobre la materialidad de la red y sus
implicaciones geograficas, Limbo ofrece una perspectiva
necesaria que estimula el cuestionamiento sobre el presente
tecnoldgico.

Libro consagracion de una
trayectoria artistica

Nos encontramos ante un libro imprescindible. KAUFMAN [James
Alexander Marr] (Hitchin, Inglaterra, 1975) reside vy
desarrolla su labor artistica desde Benidorm (Alicante),
ciudad en la que crecié y cuyo Ayuntamiento ha contribuido a
la publicacidén de esta obra. Mas que un artista urbano
—término que a menudo se asocia de manera restrictiva al
ambito de la ciudad—, conviene considerarlo un auténtico
creador de espacios publicos, dado que su trabajo se expande
también hacia territorios rurales, cuestionando los limites
tradicionales de esta practica.

La produccion de KAUFMAN se articula en torno a tres nociones
esenciales: lo urbano, la abstraccion y la geometria, cuya
interrelaciéon constituye la esencia de su propuesta plastica.
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En la confluencia de estos conceptos, las lineas rectas y las
formas geométricas se transmutan en signos y simbolos que
conforman un lenguaje visual propio. Dentro de este universo,
lo lddico ocupa un papel determinante, proponiendo al
espectador una experiencia de reinvencidén del espacio y del
mundo. El ambito urbano se mantiene como una constante en su
obra, ya sea mediante intervenciones directas sobre el entorno
0 a través de la recuperacidén de materiales y fragmentos del
mobiliario urbano que se incorporan al proceso creativo. En
consecuencia, el reciclaje y la reutilizacién se erigen en
fundamentos de su practica. Aunque su obra revela ecos de
referentes como Mondrian o de creadores surgidos del post-
grafiti, su principal fuente de inspiracidn continda siendo el
propio entorno vital —ya sea el tejido urbano o el universo
medidtico digital que <configura nuevas realidades
perceptivas—.

E1l volumen redne una cuidada seleccidn de trabajos que abarcan
desde su serie inaugural “Celosias” (2011) hasta “Tubular”
(2023-2024), abarcando quince anos de trayectoria fértil,
coherente y sostenida. La publicacidén resulta oportuna vy
necesaria, especialmente en un contexto en el que escasean los
catalogos y monografias dedicados a artistas que operan en el
espacio publico —salvo honrosas excepciones-.

La aparicién de KAUFMAN en la escena artistica alicantina fue
especialmente significativa. Su primera propuesta, presentada
en la convocatoria de Arte Joven del Centro 14 —dependiente de
la Concejalia de Juventud del Ayuntamiento de Alicante-—,
consistia en una veintena de pinturas abstractas derivadas de
un estudio previo sobre las celosias de Benidorm. A ellas
acompafaba un extenso corpus de investigacién compuesto por
fotografias, dibujos, esculturas, videos e instalaciones, todo
ello en sintonia con la actual cultura de archivo que
caracteriza buena parte de la creacidén contemporanea.

Sin detenernos en el andlisis detallado de sus distintas
series —labor que compete al propio libro—, resulta pertinente



destacar 1la Ultima de ellas, “Tubular” Concebida como
herramienta y juego, esta propuesta genera combinaciones de
formas de manera fluida y aleatoria, que el artista
posteriormente traslada a muros y soportes diversos. Su
interés reside en la participacién que promueve y en su
actualizacidén —casi una metafora del presente digital- de la
experiencia que, en su dia, llevara a cabo otro creador
alicantino, Eusebio Sempere, en el Seminario de Generacidn
Automatica de Formas Plasticas del Centro de Calculo de la
Universidad de Madrid. Aquel proyecto pionero integraba los
primitivos ordenadores de 1la época, fichas perforadas vy
formulas matematicas como herramientas para la experimentaciodn
estética asistida por tecnologia.

En suma, este libro se erige como un documento imprescindible,
tanto recopilatorio como reflexivo, que da cuenta de una
trayectoria artistica coherente y de largo aliento, en un
momento historico en el que la hegemonia de lo digital parece
relegar al libro impreso a un segundo plano. Quizd por ello,
en el futuro sea igualmente necesario reconocer las redes
sociales como fuentes documentales validas, pues en ellas se
conserva una parte sustancial de la produccién artistica
contempordnea que todavia no ha sido objeto de registro
editorial.



