
Entrevista a Beatriz Lucea
Beatriz Lucea es historiadora del arte y especializada en
museología. Con una larga trayectoria caracterizada por la
gestión  cultural  y  propuestas  expositivas,  desarrolla  su
trabajo  a  través  de  la  empresa  “Lucea  Valero  Museos  y
Patrimonio”, un despacho dedicado desde hace casi 20 años a la
consultoría cultural y a la museografía. Además, junto a María
Luisa Grau, es una de las fundadoras de la O.N.G. Believe in
art. En esta ocasión, conversamos con ella sobre la gestación
de su más reciente proyecto expositivo, “Cisnes. Cien años de
danza clásica en Zaragoza”

¿Cómo  definirías  tu  trabajo  en  el  marco  de  un  proyecto
cultural?

Lo  que  más  me  gusta  de  lo  que  hago  es  pensar  proyectos
originales vinculados a la gestión, a la puesta en valor y
comunicación del patrimonio cultural, así como conceptualizar,
diseñar  y  producir  museos,  centros  de  interpretación  y
exposiciones temporales. Me gusta mucho repensar Zaragoza.

Para entender esto, hablemos de tu último proyecto expositivo,
¿cómo surge esta idea?

Pues mira, el proyecto surgió de una manera muy contundente
cuando  estábamos  encerrados  en  familia  durante  el
confinamiento de 2020. En algún momento, leí o escuché que
María de Ávila habría cumplido 100 años ese año. Como yo
siempre estoy un poco en modo ON, pensando en si algo merece
una exposición, inmediatamente pensé: «Fíjate 100 años…María
de Ávila, famosa en todo el mundo, incluso para los que no son
amantes de la danza… Qué casualidad… y por estar en pandemia
no se le va a dar el homenaje que merece». Así que me dije:
«Bueno,  más  vale  tarde  que  nunca,  ¿por  qué  no  hacer  una
exposición sobre María y todo su legado?». Centré la idea,
busqué la comisaria adecuada y presentamos el proyecto. Así
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nació,  como  un  homenaje.  Posteriormente  hicimos  el
anteproyecto y lo presentamos en el Centro de Historias. Nos
dijeron que sí y aquí estamos por fin dos años después.

¿De qué forma se estructura un proyecto como éste?

En  primer  lugar,  cuando  me  surge  la  idea,  investigo  para
conocer si hay material suficiente porque muchas veces, a lo
mejor el tema merece una propuesta expositiva, pero no hay
objetos u elementos que exponer y entonces es mejor que el
formato sea otro que el expositivo. Una vez veo que sí, que lo
hay, que hay una narrativa, una historia que contar que merece
la pena, empiezo a buscar a la persona experta en ese tema. En
ocasiones hago comisariados, pero la mayoría de las veces
busco a una o un comisario experto en ese tema. Llegado este
punto, yo le expongo la propuesta y nos ponemos a trabajar
conjuntamente para generar un discurso que es como un esquema
de trabajo sobre el contenido y todos los pasos conduzcan
hacia la coherencia. Una vez hecho esto, pensamos en el sitio
adecuado, pues sabemos que unas salas de exposiciones o museos
encajan mejor a unos discursos u otros. Pero siempre hacemos
un anteproyecto a modo de una declaración de intenciones, para
ver si el espacio al que lo hemos propuesto realmente está
interesado. Y si nos dan su conformidad, ya desarrollamos un
proyecto completo con el detalle museográfico, distribución de
elementos, etcétera.

El reto se complica si la exposición es itinerante, claro.

Uff, sí… Adaptar a cada espacio… El efecto no es el mismo, no
es lo mismo nada, ni los itinerarios, todo se complica. Tú
siempre haces una propuesta para el primer sitio y la haces
ideal para ese espacio, no pensando otros, pero claro, luego
lo tienes que adaptar como bien dices a metros tabiques y lo
que surja. Incluso los pintores son diferentes y eso suele ser
un  problema,  ya  no  tanto  las  piezas  que  son  exentas  y
transportables. En cualquier caso, tenemos la capacidad de ir
adaptando los espacios, pero la gráfica, por ejemplo, hay que



rehacerla prácticamente nueva, aunque cuentes con material con
fotos,  contextos,  etcétera.  Si  el  proyecto  nace  como
itinerante,  todo  es  algo  más  fácil.

¿Cuánto tiempo más o menos, ha costado preparar este proyecto?

Este  proyecto  lo  inauguramos  el  día  siete  de  octubre.  Lo
presentamos como hace un año y medio. Antes habíamos trabajado
en esta idea. Para septiembre de 2021 nos dieron el okey ya
nos pusimos a trabajar hasta octubre de este año. Tanto Ana
Rioja, la comisaría, Anto Moreno, el director de arte, y yo
misma, hemos ido trabajando durante este tiempo en proyectos
paralelos, pero este ha sido al que le hemos dedicado con
creces, mucho más tiempo. Al principio hubo un trabajo muy
fuerte de la comisaria, que es la que tuvo que concretar las
piezas  que  nos  iban  a  prestar  y  contactar  con  todos  los
prestatarios y protagonistas. Y a partir de ahí, empezamos a
trabajar ya la imagen creativa del proyecto una vez creado ese
discurso.

Vamos a introducirnos a las salas de “Cisnes. Cien años de
danza clásica en Zaragoza”, para que nos hables de cómo se han
distribuido los espacios expositivos.

Bueno, aquí en el Centro de Historias, tenemos tres grandes
espacios. Siempre hay una pequeña introducción en la primera
sala, para que nos sitúe. En este caso había mucho que contar,
a pesar de que la sala es muy grande. Así que ya nos hemos
metido en materia desde el inicio. ¿Cómo? Pues, empezando con
la que es la gran protagonista, María de Ávila, ella va a ser
la que nos hará de hilo conductor de todas las posiciones
hasta el final. Aunque la sala inicial es la que está dedicada
a ella, su presencia va a percibirse durante toda la visita de
una manera muy gráfica, con gran abundancia de fotografías.

Pues objetivo conseguido, ya que las zonas centrales por su
impacto visual y belleza, han sido muy fotografiadas y se han
visto mucho en redes. ¿Era la intención, buscar ese espacio



instagrameable?

Desde  luego,  la  intención  inicial  no  era  que  fueran
fotografiados. Este efecto nos lo hemos encontrado y fenomenal
porque, bueno, no nos engañamos, que la gente comparta en
redes sociales es interesantísimo ya que eso da difusión al
proyecto.  Mi  intención  con  esas  zonas  centrales  es  que
hicieran la exposición muy teatral y no quedara solamente en
las paredes. Exponemos 100 objetos. Necesitábamos un punto de
teatralidad, al final estamos hablando de danza. La danza es
teatro y la danza sin espectáculo, no avanza. Hay movimiento
y, además, tenemos la suerte de que este museo permite ciertas
licencias  creativas  en  los  montajes,  que  a  lo  mejor  con
determinadas  exposiciones  son  fundamentales,  como  esas
pequeñas escenografías conceptuales referentes a la danza.

Me sorprendió particularmente la utilización de la cortina de
plástico como introducción de un material distinto, frente a
las plumas, gasas, etcétera, que vemos en el resto de salas.

Pues verás, el plástico me encantó como contraste. Yo tenía en
la cabeza algo, que una vez colgado, se quitara sin problema y
bajara un poco el tono del resto de la sala, tan formal, más
clásico. Quería introducir algo de actualidad y respecto a la
elección  del  material  plástico,  en  realidad  es  por  su
transparencia.  Lo  que  queríamos  era,  sobre  todo,  que  esa
cortina dejara ver lo que había detrás con claridad y ayudara
a atar la exposición a la actualidad. La frase escrita en
ella, es muy chula, con esta tipografía tan utilizada por el
artista Maiky Maik, que nos ha hecho un cameo genial. Hacer
esto, significa traer el montaje expositivo un poco a las
nuevas generaciones.

El  día  de  la  inauguración  de  esta  exposición  pude  ver  a
algunos de los protagonistas de estas fotos que la visitaban
junto  a  sus  familias.  Me  pareció  un  viaje  doblemente
emocional.  ¿Habéis  pretendido  mostrar  las  microhistorias
existentes dentro de esta narrativa general?



Sí,  sirva  de  ejemplo  el  final  de  esta  sala,  con  la  que
cerramos hablando de la casi desconocida en Zaragoza, hija de
María de Ávila, Lola de Ávila. Ella ha continuado con la
tradición del estudio de danza y siempre se le ha conocido
como “la hija de”, sin embargo, a nivel internacional es casi
más reconocida que María y también tiene como su madre la
Medalla al Mérito de las Bellas Artes, cosa que no le ha
pasado nadie más en España. Pero aparte de esto, Lola tiene
una  profesión  muy  desconocida  y  maravillosa  llamada
“repetidora”. La traducción viene del francés y se refiere a
los maestros de la danza que se ocupan de adaptar las grandes
coreografías clásicas para cada espectáculo. ¡Y ella es una de
las  mejores  del  mundo!  Hemos  querido  destacar  este  gran
trabajo y destacarla como mujer de gran talento. Al lado de su
imagen, podemos ver silla en la que María estuvo dando clase
hasta los 80 años y sobre ella su chaqueta, con la que recibió
el premio Zaragoza, o como no, también las icónicas gafas que
formaban parte de su imagen.

Realmente  existe  una  gran  abundancia  de  fotografías  e
información…

Y  en  este  homenaje  nos  hemos  dejado  mucho  fuera,  muchos
artistas, mucho contenido. De manera simbólica hemos nombrado
a 150 artistas. Hay que valorar en gran medida la labor de
contención que ha tenido que hacer Ana Rioja y es que hay
tanto que contar… Lo cierto es que la imagen es verdad y
atrapa al visitante que viene a ver un bocado más visual. Pero
lo importante es que se cuenta mucho, mucho, mucho contenido
historiográfico  en  paneles,  para  quien  quiera  conocer  de
verdad la historia. Quien no quiera leer que no lo haga, pero
hay mucha gente que sí quiere saber más y en el Centro de
Historias no se editan catálogos. Así que igualmente, en esta
exposición precisamente, el diseño gráfico es muy importante.
Componer con tanta imagen no es sencillo y hemos conseguido
que no abrume gracias a Anto Moreno, autor también del cartel
de la exposición.



Como  en  casi  todas  tus  exposiciones,  existe  en  una  gran
cantidad de objetos personales diversos. ¿Cuéntanos como los
consigues?

Bueno, investigas y das voces…, te pones en contacto y en
ocasiones conectas con ellos un año antes. Un buen comisario
es  indispensable  para  esto,  porque  es  quien  está  en  el
“mundillo”.  Normalmente  reaccionan  con  toda  ilusión.  Es
curioso, a la gente le cuesta mucho valorar económicamente su
objeto para poder contratar nuestro seguro. Obviamente, un
goya tiene un precio, una cotización y la sabes, pero un
objeto personal, una foto o un recuerdo… Quizás como objeto no
tienen valor económico, pero tienen un valor sentimental que
no  tiene  precio  para  ellos.  Quizá  esta  parte  es  la  más
complicada. Distinto es el tema de los trajes y tutús que
pertenecen  al  Ayuntamiento,  porque  son  los  del  Ballet  de
Zaragoza que se extinguió a principios de los 2000, y desde
allí los guardan y los prestan.

Y en esta exposición también hay un sitio para la cartelería
artística…

Si, sí.  El hecho de incluir cartelería es realmente es un
guiño  para  el  visitante  al  que  también,  le  gustan  más
disciplinas del arte y quiere que le ofrezcan una visión un
poco más global.

En esta sala y la siguiente, los centros del espacio vuelven a
articular la muestra. ¿Qué se buscabais expresar en concreto
con esa lluvia de puntas de ballet de la penúltima sala?

Soy muy fan de utilizar las zonas centrales porque al final,
articulan también mucho el recorrido. Queríamos en este caso
ir  un  poquito  más  allá  con  el  concepto  y  colocar  algún
elemento.  Al  principio,  pensamos  en  llamarla  sala  de  las
estrellas, pero sonaba demasiado pomposo. Queríamos hacer una
metáfora  de  ese  momento  en  el  que  cuando  se  acaba  un
espectáculo de ballet, el público les tiras flores y hacer así



un  homenaje  a  todos  y  cada  uno  de  estos  bailarines,  los
citados  y  los  que  no  hemos  podido  incluir  por  capacidad
expositiva.  Esta  sala  está  invadida  por  las  imágenes  y
retratos de muchos de ellos. Tuvimos que trabajar mucho para
hacer esta selección, sobre todo Ana que es la experta en esta
disciplina. Fue muy complicado, es la parte dolorosa de cuando
trabajas con personas y no con personajes. Hubiéramos querido
que hubiera fotos de todos, cuestión imposible.

¿Y  qué  nos  puedes  explicar  sobre  el  cierre  al  círculo
conceptual  de  la  última  sala?  Posee  algunas  exquisiteces
expositivas  que  el  visitante  experto  disfrutará
particularmente.

Pues queríamos finalizar para cerrar un poquito el círculo,
hablando de la danza a día de hoy, claro. Y, aunque por
desgracia no tenemos al Ballet de Zaragoza, hemos querido
mostrar cómo está el panorama actual a través de los tres
proyectos activos más importantes. En primer lugar, podemos
ver a Miguel Ángel Berna que, aunque la baila jota, tiene
formación  clásica  y  nos  ha  prestado  sus  características
castañuelas  de  metacrilato.  Están  junto  a  las  castañuelas
metálicas del bailarín que fue pareja de baile de María de
Ávila. Y luego tenemos también el proyecto de la compañía La
Mov, que hace danza neoclásica, es decir reinterpretan ballet
clásico, con lo cual tiene el vínculo y el Festival Trayectos,
que es danza en la calle. Y, por supuesto para terminar, el
Centro  de  Danza  de  Zaragoza,  que  es  el  que  se  ocupa  de
difundir el trabajo de la danza en Zaragoza, aunque no haya
ballet.  Esta  ausencia  es  una  pena  ya  que,  aunque  no  sea
rentable,  tendría  un  retorno  social  y  cultural  de  gran
relevancia para la ciudad.

Y  como  guiño  final,  una  pequeña  muestra  de  escenografía
vanguardista. ¿De dónde salen estas curiosidades?

Pues tenemos varias piezas, por ejemplo, unos dibujos de una
propuesta  escenográfica  de  Antonio  Saura  para  la



representación de El Retablo de Maese Pedro para El Teatro
Principal en los años 90. La historiadora del arte Mónica
Vázquez realizó un artículo sobre este tema. Se dice que la
danza  es  la  más  completa  de  las  artes  y  hemos  querido
demostrarlo un poco más. Mostramos también unas piezas de
Jorge Gay, tiene mucho material. Y vemos bocetos de Pepe Cerdá
que tienen apuntadas en ellos, instrucciones geniales sobre
como ejecutarlos y del gran José Luis Cano, a quien conozco
hace muchísimos años. Me pareció muy interesante integrar la
visión sobre la danza de los artistas plásticos.

Pues sí, realmente porque cada uno de ellos ha aplicado sus
estilemas a sus propuestas, ¿verdad?

Si, es realmente apasionante. Bueno, de hecho, en el caso de
Jorge Gay lo que acompaña a estas piezas expuestas, lo que se
proyecta en el fondo, es digital, sus dibujos junto a estas
dos piezas físicas.


