Siete elegias heréticas del
paisaje: Para Bamila Josaunse

Al dia de hoy, al pronunciar la palabra paisaje comprometemos
directamente a las artes representativas. Con ello olvidamos
que el paisaje es una realidad siempre presente, tanto en su
apreciacién cotidiana como figurada, y con ello me refiero al
paisaje interior, tanto anatdémico como de la psique. Quizas
por estar siempre ahi, evidente, haya quedado relegado en
tanto que realidad, que verdad en beneficio de sus maltiples
representaciones. Ni siquiera es referido cuando se quiere dar
la consistencia del simbolo a la Verdad, dado que desde la
Calumnia de Apeles hasta Courbet, ésta adquiere la corporeidad
del desnudo femenino, modelo por antonomasia en el discurso
meta-artistico. Por todo ello resulta absurdo intentar buscar
el paisaje primigenio y edénico y no tratarlo tal y como es
apreciado en nuestro presente histérico, siendo el presente el
estancamiento y la Historia el fluir de lo nouménico o, en
nuestro caso, lo ajeno al conocimiento. El paisaje ha venido a
conquistar directamente 1la doble acepcién del categébrico
“pintoresco” en la estética dieciochesca: 1la peculiaridad en
lo real que lo hace merecedor de ser reproducido, y su
representacién, por la cual algo no pintoresco puede serlo, de
tal manera que algo que no es un paisaje puede conformarlo en
su representacion.

Por toda estas razones y lejos de querer recular a
lo reaccionario, esto es, a la representacioéon, la construccién
del paisaje se torna hoy mas que nunca necesaria, lo que
supone la reafirmacién en ella de la integracidén de la
naturaleza humana y su actividad, si de verdad queremos tomar
conciencia de las posibilidades reales del hombre en su
entorno, dado que el drama de la representatividad no sélo
concierne a las artes separadas e “inofensivas” -las
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superiores frente a las “aplicadas”-, sino a todo el complejo
que, desde la arquitectura y 1la ingenieria, transforman
incesantemente la realidad envolvente con el fin de legitimar
sus variantes con el nacimiento y el fallecimiento de las
generaciones sucesivas. Charles Baudelaire, Walter Benjamin vy
Roland Barthes, aunque tan contradictorios entre si, nos han
ensefado como la representacidon encuentra su razén de ser en
la alternancia del recuerdo y del olvido con tan sélo dejar
entrar el tiempo y la historia en sus desempehos, ya sea por
un desplazamiento psicoanalitico o por simple sustitucidn de
las imagenes recordadas.

Aun con todo, siendo que el paisaje existe en el momento en
que es concebido y asi conformado por la conciencia, {es
realmente la representacién el mecanismo por el que actua?
Este es el punto conflictivo del que arrancan las
investigaciones formales y materiales (el empleo de diferentes
soportes y registros) de los artistas aglutinados en la
exposicidén Para Bamila Josaunse. Un paisaje bajo la sombra del
Centro de Historias de Zaragoza, el momento extatico donde se
dan cita la contemplacién y la construccidén, la actividad del
paisaje objetivo y la de la voluntad subjetiva, la naturaleza
edénica y otra segunda artificial, aunque lo que si que queda
claro en esta dialéctica constante, es que se alnan semejantes
valores con el fin de crear una nueva realidad, -siempre
fisica y material-, como garantia de materializacién de 1los
mecanismos del pensamiento humano. Otra manera seria negar la
evidencia y legitimar la inocencia con la que se presenta la
centralizacién de los poderes reales de transformacién del
mundo. Por esta razén el paisaje ha cobrado el protagonismo
que segun Kenneth Clark habia perdido con 1las vanguardias
histéricas al haber dado el salto de la representacidén a la
construccién. El fracaso de las vanguardias en su intento por
hacer intervenir sus investigaciones en la vida real, hace
necesaria la reflexidn sobre los valores representativos como
la narracidén, los cuales si han encontrado lugar en 1la
conformacion de nuestro entorno.



No es mi intencién aqui explicar una obra que ellos mismos se
han esforzado en comunicar mediante una extensa presentacidn
en la inauguracién de la exposicidén, y un dosier de prensa
disponible en la red en formato pdf. Quisiera por el contrario
destacar algunos aspectos ya enunciados en los parrafos
anteriores y desarrollados en las piezas presentadas, los
cuales pueden ser resumidos en la necesidad de integrar en la
naturaleza las intervenciones cognitivas y constructivas
humanas como fundamento de las relaciones sociales, lo que
alcanza su paroxismo en las quemaduras que invaden el soporte
de una serie de fotografias paisajisticas urbanas de Raul
Hidalgo, en tanto que reiteraciodon hiperbdlica de las ruinas
protagonistas y contraposicién entre la imagen y la actividad
real. Algo parecido valoramos en las intervenciones mediante
el dibujo lineal de Daniel Silvo, con el objetivo de
contraponer lo imaginario, lo popular y lo institucional.
También en las variantes iconograficas en las producciones
fotograficas de Jorge Fuembuena, las cuales parecen encajar a
la perfeccidén con el fin de liberar de la percepcidén parte de
sus facultades; o en los paisajes de naturaleza social y
humana de Santiago Giralda, especialmente su Alex Playroom,
donde transporta mediante el tradicional 6leo 1la magia
derivada de 1los collages de interiores pop de Richard
Hamilton, por haber reconstruido la realidad mediante este
procedimiento semi-automatico.

No tan directo pero si mas sutil es 1la resolucidén de Rubén
Blanco a la dicotomia en la mimesis entre el realismo y la
abstraccién, gracias a los medios empleados, dado que este
autor ha aunado la video-creacidén con la pintura. La primera
de ellas muestra las lagrimas, el crisol por el que son
tamizados 1los modelos naturales en 1la representaciodn
pictérica. Asi, la fidelidad hacia 1la realidad deviene
deformante y hasta desnaturalizadora, sobre todo si tenemos en
cuenta que las diferencias de texturas de las pinturas
escinden distintos planos, lo que confunde la fisiologia con
la psicologia en una especie de duermevela por la que las



lagrimas de los bostezos, aunque en su caso el de los llantos,
enfatizan el punto de atenciodon. Con ello participa del cine 3D
en la incorporacién del punto de vista de la atencidn
(seguimos a Arnheim) que enfoca los motivos protagonistas —el
leitmotiv- por encima de la perspectiva artificial de Alberti
y de la perspectiva aérea de Leonardo da Vinci, con lo que se
produce un shock diferente al benjaminiano por basarse en la
ficcién de la continuidad de 1la imagen representada, por
absorber y reificar incluso nuestras capacidades mas intimas,
aquellas que jerarquizan y estructuran las imagenes que
percibimos. Esta complicidad entre el cine y la pintura no se
restringe al motivo de las lagrimas que incorpora el liquido a
la visidén asi como hizo la perspectiva aérea de Leonardo con
lo gaseoso, porque los modelos representados han sido tomados
a su vez de otra representacion, incluidos los accidentes
producidos, que no es nada mds y nada menos que el de la
proyeccidn de imdgenes en una suerte de comunién entre lo
mecanico de la luz emanada del proyector y el organicismo
pastoso de la pintura, por la que la abstraccidén resulta ser
en realidad hiperrealista bajo el uso tradicional del éleo
sobre tela. En la otra obra presentada por este creador
multidisciplinar, —Eden Garden. I am a Nugget-, se invierten
los papeles, dado que es el video el que crea el espacio
institucional e ideal del Arte, un paisaje que s6lo el
mecanismo de la cdmara es capaz de presentarlo como real,
aunque aliada con el recubrimiento de la pintura, y donde el
artista es presentado como una cadena de produccidén placentera
e idilica, en forma de gallina que pone sus huevos periddicos
e infecundos.

Con Rubén Blanco la contraposicidén trasciende a todo un
montaje donde participan incluso las relaciones de causas y
efectos, las cuales si son fracturadas en las muestras
anteriores. S8lo la ficcidén parece romper la unidad organica
de la propuesta, en este caso de la imagen, al desestimar la
realidad material y asi deslegitimarla, tal y como ocurre en
la contraposicién de 1imagenes a las que nos tiene



acostumbrados Alejandro Ramirez mediante la divisién en
recuadros de una misma pantalla, con el fin de desvelar
contenidos latentes, imperceptibles al margen de 1la
sincronizacion de unas imagenes con otras. En este caso
recurre al formato del documental (66229’36.37"°N
—25944’38.48"E), y también la del video familiar realizado por
encargo (The Meeting), con el fin de duplicar algo tan
trascendente en la vida de algunas personas, como son las
celebraciones nupciales, sobre todo en su versidén mas castiza,
sefiorita y exagerada. La trascendencia de estos dias sefalados
disminuye drasticamente al tiempo que afloran gracias a la
quinésica contenidos cargados de informacién. Alejandro
Ramirez también desplaza la atencidén de los espectadores.
Mediante la yuxtaposicidén de imagenes, aun tratandose de un
mismo campo semantico, se desgajan distintos planos en
profundidad, y no me refiero al de la ficcién, sino al de la
significacién, la cual se presta ahora con la misma fisicidad
de las diferentes capas de pintura que cubren wuna
representacién tradicional. Asi mismo, observamos coémo 1la
eventualidad de la vivencia queda consolidada al ser
presentada por Miguel Angel Tornero en calidad de
intervenciones fotograficas mediante la practica del collage,
de empaquetages reales que rememoran los events y el land art
de Christo, en un proceso que abarca desde la simple
documentacidén fotografica del acto hasta su sustitucidn
definitiva. En este sentido, lo mismo ocurre en el homenaje
que rinde Raul Hidalgo a otro exponente del land art al
titular su serie “Douglas Matta-Clarck”: Gordon Matta-Clarck,
hijo a su vez del surrealista chileno Roberto Matta.

Antes estas inversiones por las que los medios
histéricamente considerados no artisticos -collage,
fotografia, video, etc.-, son aceptados socialmente como parte
de nuestra cultura y capaces de generar valores artisticos
propios, en lo que participa esta exposicidén que ofrece una
buena representacién de una nueva generacidon de creadores
aragoneses, con el fin de retomar el arte como un medio de



conocimiento y comprender mejor la realidad circundante y sus
mecanismos de configuracidén, quizas nos encontremos en
posicién de afirmar que vivimos sumergidos en una obra de arte
magna por capricho deliberado de una minoria y la legitimacidn
de todo un sistema abstracto, esto es, inmaterial. La
desmaterializacién del arte sefialada entre otros por Lucy R.
Lippard, se ha visto acompafada de una estetizacidn acelerada
de la vida tal y como denunci6é Walter Benjamin en su momento
la propaganda del fascismo, lo que encuentra su reflejo
cultural en 1la asuncién artistica de lo anteriormente no
artistico, desde Allan Kaprow y George Brecht hasta los nuevos
realistas britdnicos de finales del siglo XX y principios del
actual, pasando antes por Jeff Koons, Patrick Saytour o
Tetsumo Kudo. Quizds el paisaje no sea mas que una mascara
estética del verdadero rostro del capitalismo salvaje y de su
suefio americano, cada dia menos valido para sostener las
esperanzas de una poblacidén perdida. Es momento de establecer
sefiales que orienten nuevos recorridos, imaginarios quizas,
pero posibles.

Saul Bass en el Circulo de
Bellas Artes, Madrid

Temporada a temporada, los créditos de Mad Men son siempre los
mismos: un hombre deja un maletin sobre el suelo de su oficina
y todo a su alrededor se desploma: sillas, muebles, cuadros o
paredes estallan en pedazos y dejan lugar a un vacio inmenso
hacia el que se precipita el protagonista. A su alrededor, los
rascacielos de una Nueva York cualquiera sustentan cristaleras
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y anuncios publicitarios que sirven como reflejo a la caida
fatal hacia el asfalto. Sin embargo, en el momento crucial
todo parece ser un sueflo, un pensamiento. El de una persona
comodamente recostada en un sillén. 0, mas bien, el de una
silueta. Sencilla forma que parece recordar por su tono
minimal a uno de los mas destacados representantes del disefio
grafico estadounidense: Saul Bass.A beautiful mine de RJD2
suena de fondo acompasandose perfectamente con las imagenes.
Tonos agudos que no impiden la distribucidén a los lados de 1los
nombres del reparto y la ejecutiva. La relacidén entre texto,
sonido e imagen es perfecta, como lo fue en Psycho o en
Anatomy of a Murder. De todos ellos se desprende la misma
firma. Aunque suene a tépico.

Pero, aunque la muestra del Circulo de Bellas Artes -que se
mantiene hasta el dia 13 de Enero- presenta una proyeccién de
varios titulos de crédito atribuidos o vinculados al estilo de
Bass, son los carteles del artista los que se muestran en la
Calle Alcala. Pertenecen a la coleccidén privada de Gerardo
Vera, ex director del Centro Dramdatico Nacional, que actua
también como comisario de la exposicidon. El capitolio-
exprimidor de Advise & Consent o el picassiano cartel de
Bonjour Tristesse se dan cita bajo el mismo techo. También
curiosidades, como el cartel de West Side Story, de autoria
tradicionalmente vinculada a Bass y Ultimamente puesta en
duda, o el de Schindler’s List, descartado por la productora
al ser considerado como poco comercial. Los diseios originales
-antes de que fueran modificados para su distribucidn- de The
Big Country y deBunny Lake is Missing o el pensado para
Spartacus, utilizado tan sdélo en su primera edicién -
sustituido por el de Reynold Brown- se dan cita también en la
exposicién. Poseen como punto comun la construccidn de un buen
sinécdoque visual y metaférico. Se toma el todo por la parte.
El cartel se caracteriza por ser un golpe fugaz, algo que debe
calar en la retina con un rapido vistazo. La pintura posee mas



tiempo para desvelar sus tramas. También 1la escultura. Pero
una imagen publicitaria no puede permitirse ese lujo y, sin
embargo, debe condensar guiones y formas visuales muy
complejas y animar al espectador a acercarse -y a pagar- por
ellas.

Por eso, la simplicidad bauhasiana y constructivista de Bass
resulta tan Gtil y netamente contemporanea: su forma de captar
la esencia se mantiene en toda la cartelera cinematografica
actual, desde Catch me if you can de Spielberg hasta Clockers
de Spike Lee pasando -por supuesto- por todos los disenos de
Juan Gatti para Pedro Almodévar. Atame o Volver siguen la
senda iniciada por uno de los pioneros estadounidenses.

A veces me defino simplemente
como pintora por la forma de
construir o plantear 1las
obras que realizo, aunque se
materialicen de otra forma

He aqui una artista de gran porvenir, de una carrera
fulgurante: ha logrado en muy poco tiempo a través de una
amalgama de esculturas, dibujos e instalaciones que el nombre
de Gema Rupérez (Zaragoza, 1982) empiece a ser reconocido a
nivel nacional e internacional. La artista sabe lo que
quiere, eso esta claro; Su obra es esencialmente narrativa,
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esta llena de detalles, de sutilezas, juega con muchos
elementos desde el punto de vista iconografico, pues posee
cierto caracter magico que transciende, que penetra en el
fondo de nuestro corazéon. No es nuestra intencidn descubrir
aqui la trayectoria de Gema Rupérez, su capacidad para
investigar o para asumir retos, sino mas bien esa enigmatica
belleza que atrae a través de esos penetrantes o0jos que buscan
mas alla de la luz que los mortales intentan encontrar.
Sobrada de caracter, su sonora risa inunda de felicidad y
alegria alld donde se encuentre. Y eso no es facil de
encontrar hoy en dia. Hablamos de 1o divino y lo humano con la
artista zaragozana, a raiz de la entrega del galardén por
parte de la Asociacién Aragonesa de Criticos de Arte, en la
seccidn Artista Joven, edicidn 2012.

Pregunta: La AACA Asociacion Aragonesa de Criticos de Arte te
ha concedido el premio al joven artista aragonés 2012. (Qué
ha supuesto este premio?

Respuesta: Después de tanto tiempo fuera, creciendo como
profesional y como persona, es un honor volver a casa y
obtener un reconocimiento inesperado. Lo que ha supuesto
todavia no lo sé, pero si sé lo que siento, me emociona mucho
y me da confianza para continuar.

P: Con formacion tanto en Aragén como en Valencia. ¢{Qué supuso
el cambio al conseguir la beca de la Diputacidén Provincial de
Zaragoza en la Casa Velazquez de Madrid?

R: Creo que el salto temporal de dos anos a la capital era
imprescindible para crear vinculos con todo el movimiento
artistico cultural que ofrece Madrid y que ademas puedo
mantener estando ahora en la distancia cercana. Por otro lado,
como experiencia cualquier residencia artistica que he vivido,
tanto esta en la Casa Velazquez, como el afio en Italia, la
Fundacion Gala en Cérdoba o la mas reciente en la Galeria



Kiosko en Bolivia, son secuencias de mi trayectoria que me han
aportado mucho a todos los niveles, pero sobre todo en el
desarrollo de mi trabajo. Implica estar mas atento a todo lo
que sucede a tu alrededor.

P:iComo se vive este momento de tanta actividad siendo tan
joven?

R: Lo vivo con toda la energia que puedo, intentando no perder
la perspectiva. Lo considero necesario para proyectar nuevas
ideas. La actividad genera movimiento y el movimiento te ayuda
a descubrir y ampliar otras posibilidades dentro de tus lineas
de investigacion.

P: ZEn qué consiste ser artista?

R: Consiste en lo mismo que ser cocinero o cualquier otro
oficio que requiera involucrarse con lo que uno cree..la
palabra artista siempre me ha sonado demasiado grande. A veces
me defino simplemente como pintora por la forma de construir o
plantear las obras que realizo, aunque se materialicen de otra
forma, como instalaciones..

P: Las nuevas tecnologias han permitido que los jodvenes
artistas hagan nuevas y mejores obras. iCrees que con ello se
ha terminado el oficio de pintor?

R: En absoluto, al final se trata de encontrar el medio en el
que quieres comunicar algo y las nuevas tecnologias me parecen
una herramienta muy valida. Cuando empiezo a desarrollar una
idea no parto nunca de la técnica, ni de los materiales, sino
de las necesidades de dicha idea para poder materializarla.

P: Qué referencias filosdéficas, literarias o artisticas
empleas a la hora de realizar tu obra?

R: Siempre me cuesta mucho responder a este tipo de preguntas
porque podria hacer una extensa lista de referentes..dentro de
mi proyecto de tesis, estudié bastante algunos fildsofos



franceses como Gaston Bachelard, Jean Baudrillard, Roland
Barthes..entre otros. Y a nivel mds literario,de los Ultimos
libros que he leido, Viaje alrededor de mi habitacioéon de
Xavier de Maistre, me parecidé exquisito, es un libro de 1794
pero sin embargo es de lo mas contempordneo y te da una visidn
muy particular sobre lo racional e irracional del individuo,
se acerca bastante a los conflictos que intento tratar en mi
obra.

P: {Podemos encontrar tintes autobiograficos en tu obra?

R: Si, inevitablemente no sé hacerlo de otra manera. Pero no
es de una forma explicita, esos tintes autobiograficos a veces
son de un porcentaje muy pero muy pequeio. Simplemente intento
ser sincera con lo que hago y trabajar desde la intuicidn, vy
esta es la parte mas real.

P: éCudl es la situacidén actual de la mujer artista en el
panorama cultural, segin tu propia experiencia?

R: Me preocupa que mientras se sigan generando este tipo de
preguntas significa que todavia queda mucho por hacer. Y me
gusta pensar que pongo mi granito de arena si continuo
trabajando y formando parte como mujer o mas bien como
individuo dentro de ese panorama cultural..

Messier 33, Cristina Silvan.

Cristina Silvan (Pamplona, 1975) es Licenciada en
Bellas Artes por la Universidad de Salamanca. Habiendo
expuesto, de manera individual y colectiva, en Espanfa,
Francia, Holanda y Portugal, su carrera artistica se ha visto
jalonada por reconocimientos tales como la Beca de la Casa de
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Velazquez de Madrid (2008-2010) y el Primer Premio de Pintura
Santa Isabel de Arag6n, Reina de Portugal de la Diputacién
Provincial de Zaragoza en su XXIII edicion (2009).

Messier 33, que podra verse en la Sala Juana Francés
de Zaragoza hasta el 8 de febrero de 2013, recoge una
seleccién de pinturas y dibujos que la artista ha producido en
los dltimos afos.

Cristina Silvan juega a reordenar el Universo.
Desmaterializa la realidad conocida en geometrias personales.
El plano adquiere volumen gracias a lineas y combinaciones
cromaticas. Sujetos de geometria no exacta que buscan la
atencidén del espectador.

El cubo blanco de la sala de exposiciones queda
salpicado de jovenes estrellas rutilantes, amantes de la
posibilidad, del sueno, del brillo del manana. Méas que
demiurgo, alquimista, Cristina Silvan recrea en sus proyectos
su particular proceso de aprehensién de este mundo. Por esta
razén, sus obras, que a veces podemos percibir como
divertimentos aislados, prefados del misterio propio de las
curiosidades de las barracas de feria del XIX, deben
percibirse como un todo en forma, color, materia. Como cada
astro deslumbra individualmente en el seno de una galaxia.

El espacio plastico que la artista recrea en esta
exposicién nos adentra en los rincones abstractos de nuestra
mente, aquellos a los que interpela el arte 6ptico, con sus
ilusiones y trampantojos. El nombre escogido para esta cita es
Messier 33, denominacidén que recibe la Galaxia del Triangulo,
catalogada por Charles Messier en 1764. Ningln nombre podria
haber definido mejor esta seleccidn. Entre la Via Lactea y la
Galaxia de Andrémeda, Messier 33 (M33) es un hervidero de
estrellas nacientes difusas pero en la que surgen soles a
mayor velocidad que en la Via Lactea. Un tratado de
explosiones de supernovas y vientos solares de estrellas
jovenes.



Debemos entender Messier 33 como una instalacién en
la que cada pintura y dibujo ocupa el lugar exacto,
intransferible e inalterable en la cosmogonia de Cristina
Silvan. Las lineas que jalonan la corporeidad de las piezas
expuestas parecen guiarnos a un punto infinito que se pierde
en la Galaxia del Triangulo. Un punto distante, infinito,
donde el estimulo visual se pierde en la inmensidad de la
mente humana hasta recibir el aviso de un nuevo estimulo, la
linea, el color de una estrella hermana en el mismo espacio,
el de la Sala Juana Francés.

Sobre 1la superficie, Gema
Rupérez.

Gema Rupérez (Zaragoza, 1982) es Licenciada en Bellas
Artes por la Facultad de San Carlos (Valencia). Su obra
artistica ha podido verse en Espafia, Italia, Francia y Japdn,
siendo merecedora del Gran Premio de Escultura e Instalaciones
del XXIV Premio de Arte Santa Isabel de Aragén, Reina de
Portugal de la Diputacidn Provincial de Zaragoza (2010), la
Beca de la Casa de Velazquez de Madrid (2010-2012) y la Beca
de residencia Kiosko Galeria de Bolivia (2012), por citar sdélo
algunos méritos.

Tras unos afos fuera de Zaragoza, la artista ha
vuelto a casa y lo ha hecho exponiendo en la Sala Juana
Francés. Sobre la superficie, que ha podido verse en nuestra
ciudad del 30 de octubre a principios del mes de diciembre de
2012, confirma a Gema Rupérez como uno de los valores
imprescindibles del arte aragonés actual.
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Ocho instalaciones de su reciente produccién en la
Casa de Veldzquez de Madrid se disponen en la sala de
exposiciones, blanca, casi desnuda, extranamente silenciosa.
Una revelacién contenida, que aguarda dentro del material,
reclama nuestra atencidon. No es casualidad que la artista se
halle inmersa en sus estudios doctorales acerca de “la
seduccién de la transparencia”. Desde ese fino cristal que
parece su alma, susurra en nuestro interior las palabras que
activaran el recuerdo, el olor del dolor, la angustia de la
pérdida. Gema Rupérez trabaja desde el cuerpo como contenedor
de significados, de experiencias propias y universales, campo
de batallas, quiza perdidas, tal vez aun desconocidas. Pero,
en esta ocasiodn, el protagonista de sus instalaciones no es el
cuerpo en si, sino la presencia velada del mismo. Lo intuimos,
lo podemos casi paladear con los sentidos. Sabemos de su
presencia, que envuelve nuestras entranas, que hasta llega a
estrangular nuestras visceras. Es un cuerpo de evocacidn
poética pero, también y a pesar de todo, de infernal peso
matérico.

Con sutil elegancia, la artista ha seleccionado
aquellas piezas que mejor podian adaptarse al programa que
todos los afos la Casa de la Mujer del Ayuntamiento de
Zaragoza organiza con motivo del 25 de noviembre, Dia
Internacional contra la Violencia de Género, dedicada este afo
a la prevencién de la violencia sexista en las redes sociales.

Partiendo de objetos de nuestra realidad cotidiana,
Gema Rupérez descontextualiza sus significados habituales para
construir nuevos mensajes. Vierte sus emociones en ellos
invitando al visitante a que haga lo mismo, pues el arte es
libre, es 1la potencia, el horizonte de la posibilidad
infinita. Sin embargo, los titulos de las instalaciones, la
campafna social en la que se inserta Sobre la superficie y la
trayectoria de la Casa de la Mujer y de la Sala Juana Francés
guian, inevitable y acertadamente, nuestros pasos. El hogar,
apacible refugio de la seguridad y el descanso, esconde algo



tras su idilica apariencia. Y es que, como demostraron por
estas mismas fechas en el 2011 Jorge Fuembuena y Alejandro
Ramirez con A song for my mother, las apariencias, a menudo,
engafan.

Si atendemos a la linea de trabajo que desarrolla la
Sala Juana Francés, de manera impecable, desde hace veintidés
afos, podriamos empezar nuestra visita de Sobre la superficie
por la instalacién Favilas. En el seno del discurso de la
critica feminista de las artes, un grupo de camisas de hombre,
blancas, perfectamente plegadas y almidonadas, nos espera en
el centro de la sala, claro testimonio del orden patriarcal
imperante en nuestra sociedad. En la rigidez de sus cuellos
abotonados, un pufado de carbén, sucio, pesado, quebrado,
parece romper la blancura, recompensa que en la tradicion
popular tiene el que se porta mal. Pero dos huecos no han sido
rellenados, quizd porque siempre queda un hilo de esperanza,
la esperanza de que no todo se ensucie y corrompa.

Frente a Favilas se encuentra Acopio. De nuevo la idea
del hueco, de lo liviano y lo pesado. Unas manos de escayola
salen de la pared. En un gesto maternal, se entrelazan para
ofrecer el hueco que acoge. Pero, en esta ocasidn, este hueco
Unicamente almacena alfileres. Ligeros cuerpos de metal que,
si un dia sostuvieron, apuntaron las horas, los momentos
felices, los recuerdos marchitos, ahora hieren con la
ferocidad del filo de una navaja. Algunos de ellos se
diseminan por el muro que divide la sala de exposiciones.
Escalan, como alimanas salvajes, hacia el pafuelo de tela,
elegante recuerdo del ajuar con el que todo empezd, que
apuntalado soporta los dias que le restan. Detras de este muro
se proyecta la video-instalacion De lado a lado. Las paredes
de una pequefia caja de cartdén encierran la imagen de la propia
artista. En un asfixiante entorno blanco, despierta de su
suefio para descubrirse presa. No hay salida, al menos de
momento.

Llena y vacia aguarda en una peana. Un bolso blanco,



en apariencia ligero. Si lo observamos de cerca, vemos que su
material, la cera, no ha dejado hueco en su interior. Cargado
de sonrisas y desilusiones, rebasado ya de toda mirada, asirlo
sera harto dificil: sus asas son sierras que grabaran su
destino al nuestro.

Frente a esta instalacion, Polishing lies. La persona
amada como esos primeros autdématas del Renacimiento,
astillando su afilada nariz de Pinocho sobre una lija. ELl
mentiroso cazado, que grana nuestros dias y desgrana lo que un
dia 1lamé amor.

Un respiro creemos encontrar en la instalacidn que se
yergue en la pared de enfrente, Sticky wall. Adoquines de
caramelo nos trasladan a la cajita donde atesoramos 1los
recuerdos de nuestra infancia, esos recuerdos que endulzan el
amargor de nuestros presentes. Pero esos adoquines hoy son las
piezas de un puzzle, un puzzle de momentos grises, gritos
acallados y lagrimas tragadas. Son los engranajes de un muro
tras el que ocultamos nuestro verdadero rostro al mundo, el
rostro de la doliente, del doliente.

Llegamos asi al final del recorrido que nos propone
Gema Rupérez. A la entrada de la sala, unos cristales parecen
levitar sobre el muro. Al margen habla de lo que importa. Como
hojas de cuaderno, varios cristales, a simple vista
individuales. Si los analizamos de cerca, tras un cristal
espera otro, y otro, y otro.. Y aunque las lineas horizontales
en las que reposaran nuestras memorias son negras, lo que
importa siempre estada al margen, mas alld de esa linea
vertical, poderosa marca roja, donde todo empieza, donde
acabara lo innombrable para empezar los nuevos futuros.

Futuros que sin duda habrédn de ser mas claros. Pero no
con la transparencia del dolor que gravita sobre nuestras
cabezas, sino con la pureza de lo que estd por venir. Futuros
que guardaran el caramelo, el pafiuelo, la lija y algo de tizne
del carbdn en cajas de cartén mas pequefias. Y es que cuando



aprendemos a digerir el dolor, éste acaba ocupando menos. Y
aunque en nuestros oidos siempre resuene el nombre de lo que
nunca quisimos sentir, como recuerda la artista en Evocandote,
la espiral de su presencia cada vez se ird abriendo mas, hasta
convertirse en una linea cuyo punto de inicio esté cada vez
mas lejos de nuestra mirada.

José Luls Lasala. La memoria
rota

El Museo Ibercaja Camén Aznar presenta un doble homenaje, por
una parte homenaje al pintor José Luis Lasala, a su
trayectoria de mas de cuarenta afos en su quehacer pictérico,
exponiendo su obra mas reciente, y por otra parte el homenaje
que el artista hace a la memoria de su esposa querida y
anorada.

La muestra se estructura en 17 composiciones realizadas en
6leo y madera sobre lienzos y 9 suspiros a modo de despedida
que constituyen una unidad de nueve piezas en acrilico, tinta
y madera sobre papel.

Hay que destacar su oficio de pintor, a pesar de sus muchas
tareas y obligaciones, a lo largo de todos estos anos.
Siempre ha encontrado tiempo para realizar lo que para él es
un acto vital mas, la pintura. Solia decir que el tiempo era
como chicle, José Luis conseguia estirarlo a su voluntad. Es
necesario resaltar su contribucidon al Arte en sus distintas
facetas de critico, tedrico, miembro fundador de Azuda-40,
director de la Obra Cultural de Ibercaja y primer director de
la Fundacién Museo Pablo Serrano de Zaragoza, hoy Instituto


https://aacadigital.com/articulos/jose-luis-lasala-la-memoria-rota/
https://aacadigital.com/articulos/jose-luis-lasala-la-memoria-rota/

Aragonés de Arte y Cultura Contemporaneos Pablo Serrano.

José Luis Lasala se ha movido siempre dentro de los grupos
pictéricos de la vanguardia aragonesa, participando en 1972 en
la exposicidn Intento, considerada como constitutiva del Grupo
Intento, si bien mas que la formacién de un grupo, Supuso un
ensayo para abordar en breve Azuda-40, grupo que pretendia,
entre otras intenciones, despertar el interés por las Artes en
Aragén y dar a conocer la actualidad artistica de la regidn
fuera de ella.

Si bien las primeras manifestaciones pictéricas del artista
estan dentro de una figuracidén expresionista, podemos
encuadrar toda su trayectoria dentro de la abstraccién, vy
distinguir diferentes momentos. En el inicio una abstraccidn
geométrica, pasando mas tarde a interesarse por el movimiento
sopports-surfaces, y posteriormente informalismo, dentro de su
vertiente mas lirica, e introduciendo materia como pasta de
papel y madera.

José Luis Lasala define la memoria como algo que se construye
poco a poco, como una madeja alargada con un hilo conductor al
gue se van adhiriendo los acontecimientos. En su caso ese
hilo es Angelines, su mujer, ese hilo esta roto.

El artista ha convertido esa tristeza extrema, ese desasosiego
en el que vive, ese amor perdido, Amor mas poderoso que la
muerte, en unas poéticas composiciones abstractas de gran
belleza y colorido. Exposicidon wuniforme en el fondo y en la
forma, en la que se aprecia el dominio del color, tonos
fuertes, intensos, vibrantes.. ELl empleo del color en la obra
de Lasala no es algo nuevo, es una constante. La comisaria de
la exposicidén, Sabina Lasala, explica que seguramente es
herencia del padre, tintorero de tejidos, cuyos libros de
colores siempre eran objeto de su fascinacidon. Recuerda la
admiracién de sus padres, viajeros impenitentes, ante las
obras de Van Eyck, Rothko, Turner o Esteban Vicente, y por las
atmésferas y veladuras creadas por éstos.



En los titulos que da a sus obras, titulos muy poéticos, a
veces tomados de poetas como Vallejo o Pavese, nos desvela su
estado y sus reflexiones: Nunca pensé que fuera el principio
del fin, La felicidad es un estado inadvertido, ambas obras
realizadas en el 2011, con predominio de colores calidos, y en
las que el artista deja aflorar sus sentimientos por medio de
explosiones de color, a modo de estallidos, hogueras,
representacién de su insoportable dolor.

También de 2011, dos obras polipticas: De cuando un dia es
mucho mas largo que la eternidad y Los heraldos negros (Hay
golpes en la vida, tan fuertes.. como penaba Cesar Vallejo).
Podemos considerarlos auténticas estelas funerarias, en 1las
qgue el autor deja plasmado el dolor insufrible por la
ausencia. Como la obra Sin titulo, en la que el pintor pasa
de colores frios y blanquecinos a otros mds calidos, y a la
que podriamos cambiar su nombre por el de Sin palabras.

En los lienzos mds recientes, de este afo 2012, titulos como
Ya no hay boca para besar la vida, triptico que parece
conducirnos al abismo marino mas profundo para acabar en la
nebulosa blanquecina de la nada, Vendra la muerte y tendra
tus ojos o El silencio es un estruendo a mi alrededor, que
muestran el estado de desasosiego en que esta sumergido el
artista, se compaginan con otros como Fuiste lo esencial en
todo, Por las noches dibujo tu piel, o Siempre hay flores
guardando tu ausencia, en los que el espectador plenamente
consciente de la congoja del autor, quiere ver un rayo de luz
muy lejano al final del tinel.

Una hermosa exposicidn, realizada con masas de color que se
van sucediendo unas a otras en evanescencias y veladuras,
empleando técnicas como el dripping y el goteo, con las que
forma reticulas y se vislumbran cuerpos que nos recuerdan
algas o animales primarios marinos, el fondo del mar origen de
la vida y donde encontramos los abismos mas profundos.

Lasala ha bajado todos los circulos del infierno, queremos



creer y deseamos que empieza su nhecesario ascenso en la
bdsqueda de su amada.

Cuadros de Matias Krahn

Del 13 de diciembre, 2012, al 13 de enero, 2013, abarca la
exposicidén en 1la galeria Carolina Rojo, de Zaragoza, del
pintor chileno nacido en 1972 pero con residencia en Espana
desde 1980. Chus Tudelilla, en la introduccidén, comenta que su
tesis doctoral fue sobre la Pintura Postmoderna como final de
la vanguardia histérica, de manera que nos sugiere la clave de
los cuadros exhibidos.

Cuadros que rezuman mUltiples rescoldos de 1la citada
vanguardia histérica, de ahi que haya cambiantes ecos de otros
pintores sin que destaque uno concreto. Como una sintesis
nostalgica pero con personalidad y maneras de pintor. Los
fondos, a veces con planos en el sitio exacto, sirven para
crear la adecuada atmésfera, en el sentido de un espacio por
el que se agitan muy dispares formas apoyadas en un intenso y
variado color muy bien combinado. Campo formal, cabe insistir,
basado, por ejemplo, en circulos, dvalos, aspas, curvas mas o
menos prolongadas, rectangulos, lineas y la media luna. Un
derroche formal sin duda muy atractivo por la variedad de
evocaciones.

La exposicién es buena, repleta de sugerencias, pero produce
la impresion de estar en otra época artistica, si encima
consideramos que el pintor solo tiene 40 afos. Seria
imprescindible una ruptura tajante, mds o menos paulatina, por
el procedimiento que sea, pero desde luego centrandose en
suprimir bastantes formas para que las restantes adquieran
maximo protagonismo e intensidad. Vendra otro periodo. Un
ejemplo que sacamos de sus propios cuadros. Los bellos trazos
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gestuales, que danzan con mayor o menor énfasis, son como
tales un tema uUnico con el correspondiente espacio, que se
podrian acompafar por planos mas o menos geométricos.

Esculturas de Enrique
Martinez Ballarin

En bastantes ocasiones hemos comentado sobre nuestra
admiracién hacia los médicos por diversas razones: han
contribuido de forma decisiva a la libertad, tienen un muy
especial trabajo, en alta proporcidon coleccionan Arte, sin
olvidar a los abogados, y publican libros fuera de su
profesion. El escultor zaragozano Enrique Martinez Ballarin,
nacido en 1950 y en la actualidad profesor emérito, ha sido
durante muchos afios Profesor de Fisiologia en la Facultad de
Medicina y Bioquimico del Hospital Clinico Universitario de
Zaragoza. En 1998, Egido Editorial, publica Sobre la Ciencia y
el Hombre.

Pero ahora estamos con Enrique M. Ballarin como escultor, que
inauguro la exposicién titulada En Blanco y Negro en la
galeria Itxaso, de Zaragoza, el 30 de noviembre. Si desde nifio
se sintidé atraido por piedras, maderas y hierros, muy pronto
vive fascinado, con toda razén, por el alabastro y la piedra
negra de Calatorao. En un breve texto suyo para la actual
exposicidén comenta:

Al tallar la piedra persigo volumenes rotundos, espacios
vacios y plenos, aristas cortantes y sinuosas y suaves
curvas; 1intento que las asimetrias y proporciones se
concreten en bellas formas abstractas con reminiscencias
clasicas y expresionistas. Con el contraste de materiales
y los distintostratamientos de superficies, pretendo
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extraer algo de la casi infinita gama de brillos, luces y
sombras, texturas y matices que en su entrafia milenaria
guarda el marmol blanco y negro.

Entre 2010 y 2012 termina las 22 esculturas expuestas, siempre
alabastro y piedra negra de Calatorao, que obedecen a 1los
conceptos vertidos por el artista. Dos materiales que usa en
sus obras por separado o uniéndolos para crear una impecable
combinacién por contraste de ambos colores dominantes. Se
distinguen dos lineas dominantes sin problemas de integraciodn,
siempre partiendo de un perfecto dominio del volumen y de las
formas. En las esculturas abstractas predomina el juego de las
curvas con perforacién total de la escultura, de uno a tres
circulos por escultura, lo cual permite el enriquecimiento
formal. Curvas que enfatizan en cierta sensualidad dominante.
No es casualidad que la titulada Alumbramiento, del 2010,
tenga como protagonista lo redondo, con una perforacidn
circular y una esfera que se puede acoplar en el interior de
ésta, como si fuera el feto protegido por el claustro materno.
Las esculturas figurativas estan enfocadas desde diferentes
parametros. Los exactos y hermosos desnudos femeninos vy
masculinos, incluso las cabezas, obedecen al positivo afan por
suprimir elementos formales que potencian todo tipo de
sugerencias, asi como una alteracidon de la realidad para
enfatizar en un toque expresionista via imaginacién. La mezcla
de lo abstracto y lo figurativo tiene su punto culminante en
la obra Mediterraneo, del 2011, con un énfasis en la curva,
la citada perforacién total circular en el centro y una suave
y exquisita melena femenina que nace de un costado en la zona
superior.

Escultor que aglutina lo abstracto y lo figurativo como si
fuera la naturalidad nacida de su pensamiento sin problemas de
ejecucion, al servicio de una obra sentida y vivida de manera
profunda con dejes de ternura aromatizada por la sensualidad.
Cuanto amor hacia la especie humana, cuanta admiracidén hacia
la mujer acompahada por esos cuerpos que desprenden sin cesar



irisaciones eréticas.

Esculturas de Alonso Marquez
y plnturas de Francisca
Zamorano

Exposicidén itinerante inaugurada en la Sala de Exposiciones
Bantierra, de Zaragoza, el 18 de octubre. Organiza la
Fundacidén Caja Rural de Aragén, bajo el comisariado de Carlos
Buil y Ricardo Marco, con introduccién de Angel B. Comeras.
Esculturas, algunas sobre pared en materiales como papel con
relieve o de hierro y bronce, que abarcan desde 2007 hasta el
2012, lo cual significa, tal como nos indicdé el artista, que
es una retrospectiva de un periodo con su personal estilo,
pues en la actualidad ha comenzado una linea que ha preferido
no exponer.

El tema es muy evidente, en un sentido positivo, pues la
figura humana es tema Unico al servicio de una figura
estilizada desnuda que vive dispares ambitos para potenciar su
constante presencia. Podria asegurarse que el vacio y la
soledad, esa rotunda incomunicacidn, inundan la trayectoria de
tan atractiva figura, sin olvidar las bellas y dispares formas
que la acompafian. Circunstancias humanas que también se dan en
las atractivas esculturas basadas en la Banda de Moebius, de
la cual es muy consciente el escultor. Con dicho eje formal,
de indiscutible atractivo, cada figura camina por un inhdspito
y falso sendero sin final, como si fuera una especie de
recorrido conducente a nada.

Fecunda etapa escultérica que anuncia el cambio aludido, con
la seguridad de que muy pronto veremos sus resultados. No es
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facil dejar una linea tan definida y abordar otra.

%k k

Aunque el viernes 16 de noviembre inaugurd en su academia
cuadros pintados en los Ultimos afios, con el objetivo de que
los alumnos vieran su trayectoria pictdérica, nos centramos en
la exposicidn itinerante inaugurada el 15 de noviembre en la
zaragozana Sala de Exposiciones Bantierra, organizada por la
Fundacién Caja Rural de Aragén bajo el comisariado de Carlos
Buil y Ricardo Marco. Introduccién de Antén Castro.

Cuadros como minimo desde el 2003. Ademas de los fondos
monocromos, que se captan con mayor o menor precisién, también
incorpora, en ocasiones, un par de planos geométricos, como en
la serie Niebla, del 2009, y otros enmascarados, como algunos
sobre tabla en la serie Ordenacidén, del 2004, en cuyo interior
viven, con mayor o menor intensidad, los lazos expresionistas.
El ambito expresionista formal es 1o dominante en el conjunto
de sus cuadros, de modo que asistimos a un excitante entramado
de formas que vuelan y cruzan el espacio cual gesto de
libertad, sin duda, pero con diafanas alusiones a 1o
tenebroso, al misterio, por tratarse de un mundo gestante. Hay
cuadros con diferencias. Basta citar la serie Niebla, del
2009, con el color atemperado y el campo formal que elude 1lo
expresivo tajante de marcada belleza.

Cuadros, en definitiva, con impulso y garra, que generan
dispares espacios por donde penetra la mirada para salir medio
agarrotada de incertidumbre emocional.



Retrospectiva de Alejandro
Molina

Alejandro Molina, escultor y pintor, inauguré en la galeria
San Cayetano, de Zaragoza, el tres de diciembre. Lo de
retrospectiva puede parecer una exageracion, por el espacio de
la sala, pero la realidad es que se exponen 20 obras desde
1962, cuando el artista tenia 14 afos, hasta 2012. Estamos
ante un escultor y un pintor, con escultopinturas, que durante
su dilatada trayectoria artistica ha realizado espectaculares
instalaciones.

La escultura en piedra de 1962, con 14 afos, se titula
Avempace y es una cabeza con dosis expresivas y marcada
eliminacidén de elementos formales, en la que demuestra a muy
temprana edad el dominio del volumen.

Al margen del dibujo Mi vecina, de 1972, por una vecina,
conviene citar la escultura El vuelo del angel, de 1988,
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basada en una trampa para ratones con bombilla en el interior
que ilumina el espacio. También es imprescindible citar las
dos cajas en cuyo interior hay algoddén y toques de color, que
demuestran el grado de refinamiento con dosis etéreas. Si en
La vaca Susin incorpora dos ubres disimuladas, el cuadro
Paraiso fiscal se basa en una isla rodeada de mar azul y con
un diafano tema como critica social, mientras que la escultura
Mi amigo Vladimir tiene encima de 1la composicidén general la
cabeza de un personaje sonriente rematada por una diminuta
flor como toque surrealista. Quedan por resaltar las
escultopinturas con heces de aves que generan un campo
pictdérico natural al colocar el soporte en la zona inferior de
la jaula, como la titulada Concilio Vaticano II, de 1992, sin
olvidar Equilibrista, de 2010, como obra realizada con cafas y
cuerdas rematada por una figura femenina que es una mufeca.

Lo indicado se potencia a través del inigualable sentido de
color, tan especial, pues a los tonos dominantes cabe anadir
los ultra refinados toques que contrastan con el entorno.
Asimismo, hemos sugerido en sintesis la versatilidad de
materiales producto de una obra diferente, expresiva, capaz de
generar cambiantes evocaciones al servicio de una absoluta
exquisitez via desbordante imaginacidn.



