Abrain, Colectiva en homenaje
a Pollock, Bertolin, Arrudi,
Colectiva Caja Negra y Sienes

Espacios alternativos, con exposiciones <colectivas e
individuales, que segun hemos afirmado en otras ocasiones
cumplen una excelente funcidon cultural relacionada con 1las
artes plasticas. Veamos varios ejemplos con enfoques tipo
resefa y dispares datos.

Sobre el pintor SERGIO ABRAIN hemos publicado criticas e
incluso una breve monografia, lo cual significa que conocemos
su trayectoria artistica con suficiente amplitud. Su
exposicién individual se inaugurdé el 8 de noviembre en 1la
espléndida tienda de muebles rochebobois, Paseo de Sagasta,
nimero 20, con 12 cuadros que comprenden dos lineas
artisticas. La linea de siempre que le distingue es el uso de
la geometria y las sutiles gradaciones, sin olvidar dos obras
con una piramide y otras formas a definir. Ademas de dos
cuadros apaisados con énfasis geométrico, uno mediante dos
rectangulos paralelos entre si y otro mediante un cuadrado
central con rectangulo paralelo a la base, como tales lejos de
su enfoque habitual, lo que conviene destacar es un conjunto
de siete excelentes cuadros que seinalan, al parecer, el
nacimiento de wuna nueva trayectoria pictdérica. Sus
caracteristicas generales son evidentes: la pintura en estado
puro a través de una generalizada gradacién de los colores
que, en ocasiones, mezcla con una geometria acariciada por el
color. Todo respira un absoluto refinamiento muy potenciado
por el permanente y diafano campo de las miUltiples sensaciones
que atrapan sin descanso.

La quinta exposicién de Navidad en el zaragozano Bar Bonanza
se titula HOMENAJE A POLLOCK, que como norma hemos
comisariado, con el tipico marca paginas disefado por Paco
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Rallo para ofrecer diferentes datos, como el dia de 1la
inauguracioén, martes 18 de diciembre, y el listado de diez
artistas seleccionados: Sonia Abrain, Antonio Chipriana,
Federico Contin, Manuel Garcia Maya (siempre artista invitado
como propietario del bar), Miguel Angel Gil, Arturo Gémez /
Veldsquez (escultor y escultora que trabajan en comin) Rudolf
Mooses, Pablo Tello, Susana Vacas y Miguel Angel Yus. El dia
de la inauguracidn breve discurso nuestro, dentro de un
atractivo ambiente protagonizado por los artistas y amigos.
Siempre distinto.

La pintora BEATRIZ BERTOLIN inauguré la exposicién individual
<<art & wine>> el 14 de noviembre. Su titulo obedece a la muy
0ptima sala de exposiciones que tiene Bodegas Macabeo, calle
Miguel Lacarra, numero 29, y a la tematica de los cuadros
basada en el vino, las ramas de cepas y las propias cepas.
Salvo algunos cuadros con exceso de materia no bien resuelta,
lo mejor de la exposicidn, con dosis imaginativa, corresponde
a los cuadros de pequefio formato y tipo espada verticales a la
base, en los que acopla dichos temas con absoluta delicadeza y
atractivo.

El muy conocido pintor y escultor MIGUEL ANGEL ARRUDI inaugurdé
el martes cuatro de diciembre, Hotel Tryp, de Zaragoza, con un
alto numero de cuadros y dibujos hasta el punto de 1llenar tres
salas. Salvo un cuadro de 2011, el resto de la obra es de
2012. Siempre paisaje de alta montana, pues no olvidemos que
tiene estudio en Zaragoza y otro en un refugio de Sallent de
Gallego (Pirineo oscense), se supone que gran parte del ano en
condiciones extremas de temperatura. Los paisajes de gran
formato, con la montafia como protagonista, tienen en la
palabra intensidad la mejor definicidn. Intensidad acompafiada
de un marcado poder formal, de manera que vibra una especie de
irrealidad sin pérdida del objetivo tematico desarrollado como
si fuera propio, intimo, natural. En cuanto a los numerosos
dibujos, muchos con el soporte irregular, cabe indicar la
técnica suelta protagonizada por los sentimientos volando



mediante un cambiante cUmulo de impresiones sacadas al
instante, 1lo mds parecido a rdafagas personales e
intransferibles.

Como aquella primera edicidn titulada CAJA NEGRA, encuentro de
amigos en el 2010, se inaugurdé como tal el 10 de noviembre en
la tienda La Prenderia, calle Coso, numero 196. El dia de 1la
inauguracion ambiente distinto y extraordinaria mdsica
seleccionada por los muy conocidos pintores Pedro Bericat vy
Luis Marco ejerciendo de pincha discos. En la tarjeta doblada
que ejerce como catdlogo figura un texto andnimo y diferentes
datos con los artistas participantes que son: Samuel Aznar,
Pedro Bericat, Gonzalo Bulldn, Angel Carrera, Luils Marco,
Ester Minio (seuddénimo de un conocido escritor que en la
exposicidén escribid los textos de dos carteles hechos por el
fotégrafo Antonio Uriel) y Antonio Uriel. Unidén de un
diseflador grafico (Samuel Aznar), dos pintores (Pedro Bericat
y Luis Marco), un escritor y tres fotégrafos. Para el que
conozca el ambiente artistico de Zaragoza sabe que no es facil
unir a los citados. Muy buena exhibicién, sin duda distinta
por el planteamiento de base. Un ejemplo. La espléndida obra
de Luis Marco, modelo de sintesis formal como idea, tiene una
fotografia del aforado artista Victor Mira siendo adolescente,
pues no olvidemos que ambos eran primos. Delicadeza eco de
otros tiempos.

En La Pantera Rossa, calle San Vicente de Paul, nimero 28, se
inaugurd la exposicidn individual de la pintora ALICIA SIENES,
6 de noviembre al 8 de diciembre, bajo el titulo Trasgresoras,
que ofrece una idea sobre el tema. El dia de la inauguraciédn
actué la joven bailarina Valentina Ferraro con la muUsica
exacta, impecable, al servicio de una danza excepcional
recorriendo la sala y arrastrando una silla como si reptara,
siempre muy afin a la temdatica de la pintora por el énfasis en
el cuerpo femenino.

La exposicién, dividida en tres partes y compleja al servicio
de un tema concreto, es un homenaje a las artistas Marina



Abramovic, Tracey Emin y Pilipotte Rist. La propia Alicia
Sienes comenta lo exhibido cuando afirma: La introduccién, con
un torso de mujer con etiquetas que hacen patente el tipo de
mujer que se ha exhibido en los museos hasta el s. XX. Al lado
una frase-sentimiento que ha amordazado mi creatividad durante
bastante tiempo.

El cuerpo principal, con algunas reinterpretaciones de la obra
de estas artistas, con sus fotos o bien personales o bien de
Su obra.

La tercera parte, se encuentra al fondo. Son dos frases que
para mi complementan un modo de hacer y entender el arte. Por
un lado una definicién de cémo hay que entender el arte, de
una manera global y teniendo en cuenta todo lo que lo rodea,
lo que lo origina, lo que lo cambia; y por otro una frase
sobre lo ludico en lo cultural, en el arte.

Estas dos frases resumen una actitud de profundizar la una y
de ser conscientes, la otra, de que el arte como la vida es
susceptible de mirarse con ojos sonrientes. Las dos frases que
alude la pintora deducimos que son de Arhur Danto y de Johan
Huizinga.

La exposicidén comienza mediante una escultura que es un
sugerente desnudo femenino, con parte de las extremidades
superiores e inferiores, por el material utilizado para tapar
los senos y mostrar el bello pubico. Dicho desnudo femenino se
repite pero sobre soporte plano, siempre en obras de pequeno o
mayor formato, Color muy controlado al servicio de dicha
imagen con diversas variantes, que interpretamos como una
alusién al cuerpo de la mujer visto cual objeto sexual o su
didfana belleza. También incorpora rostros de figuras
femeninas sugeridas por la citada Pipilotti Rist.

Obra, vista en conjunto, que obedece a una idea concreta
desarrollada por la pintora, segin ha hecho en sus dos
anteriores exposiciones.



Pinturas de Alejandro Monge

En muy rara ocasion se detecta que un futuro artista estudie
las especialidades de Escultura y Disefio, por supuesto en la
Escuela de Artes de Zaragoza, y que por consejo paterno decida
entregarse a la pintura, para terminar asistiendo a la
Academia Caflada y perfeccionar su dibujo, con el resultado de
que nazca un espléndido pintor desde hace casi cuatro afios.
Aludimos, claro, al pintor autodidacta Alejandro Monge y su
primera exposicion individual, con 24 afos, inaugurada el 29
de noviembre en la zaragozana sala de exposiciones Carlos Gil
de la Parra. En el catdlogo muy aclarador texto de Antén
Castro con refinadas dosis literarias inmersas en la obra
pictérica. Exposicién con una escultopintura, 24 cuadros, mas
dos sin colgar, y ocho sobre papel realizados en los uUltimos
tres anos, lo cual significa una entrega total si consideramos
la minuciosa técnica, propia de todo realismo, y encima 6leo
sobre lienzo y sobre papel.

La escultopintura es papel petrificado con resina que evoca a
un grueso fajo de billetes de 50 euros quemados en un lado,
con el correspondiente negro dominante, para resaltar, quiza,
la nula importancia del dinero segin el uso individual. En la
zona superior se capta los restos de un billete pintado a mano
con la minuciosidad y exactitud propias de un miniaturista.
Obra muy atractiva que sorprende.

En cuanto a los cuadros es ineludible dividirlos por temas,
siempre recordando que todos son de marcado realismo. Pero
antes cabe sugerir que uno de los peligros de tanto alarde
técnico via realismo es que caiga en un simple dominio técnico
sin corazoén artistico. Aqui, en estos cuadros, se evita dicho
peligro para enfatizar en cambiantes sensaciones emanantes de
la propia tematica, lo cual significa una extremada dificultad
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por el tiempo que requiere terminar un cuadro y mantener la
ilusién interior, mds que intima, trasvasada a la punta de
cualquier pincel que vibra de placer sabedor de su
protagonismo.

Lo que podria definirse como serie Humo consta de seis obras.
ELl fondo negro sirve para acoger, por contraste, el suculento
juego de grises y blancos. Humo que nace de los ocultos dedos
de un mds que placentero fumador muy feliz disfrutando del
tabaco y de los cambiantes movimientos sin final hasta que son
tragados por cualquier espacio exterior. Si alguien quiere
saber 1o que significa el gran placer de fumar, mucho mas
complejo que expulsar humo, le recomendamos que lea al gran
escritor cubano Cabrera Infante.

El paisaje rural cabe dividirlo en dos panoramas. Lo que puede
definirse como temas abordados en un primer plano consiste en
un perfecto juego de arboles en pleno invierno, sin hojas, lo
cual permite que el espacio se cuele entre medio para ofrecer
dispares sensaciones, de las ocultas con hipotéticos peligros
a los primeros planos con un cambiante protagonismo de 1los
troncos iluminados, sin olvidar la obra que permite un espacio
colandose entre &arboles para ofrecer la temblorosa niebla
danzando con lentitud invisible. El segundo apartado consiste
en el tipico paisaje dividido en dos planos, campo y cielo,
para enfatizar en montes, incluso alguna montafia nevada, pero
dejando el maximo protagonismo al cambiante juego de las nubes
iluminadas por el Sol. Hermosa belleza desde la variedad
natural.

El paisaje urbano se centra en tres cuadros que son dos zonas
concretas de Zaragoza vistas de noche. Dos cuadros al servicio
de la mas que bella pasarela, junto a la estacidén de tren,
proyectada con motivo de la Exposicidon del 2008. Algunos
coches radiantes de velocidad y la pasarela, que parece hasta
inventada, sirven para mostrar la espectacular soledad
alterada por el impecable juego de las luces rompiendo el
negro dominante de un cielo sin fondo. El tercero es una vista



parcial del Coso junto a la entrada de la calle Alfonso I, de
modo que se ve la tienda Fnac y el bello edificio modernista a
su izquierda. De nuevo un coche pero ahora con dos figuras
femeninas protegiéndose de la lluvia con un paraguas. Una vez
mas cabe recordar el impecable juego de luces y sombras. Tres
cuadros como perfectos ejemplos de realismo con el tema sin
alteraciones pero fraguados por la mano del pintor.

Quedan los retratos. Conviene comenzar con los ocho retratos
de la misma figura femenina y Oleo sobre papel. El negro como
fondo, igual que en la serie Humo, es la gran mancha que acoge
la misma figura femenina desnuda desde los senos pero siempre
ocultos por la melena larga de pelo lacio. Grises y blancos
para una figura que vierte su personalidad desde cambiantes
angulos, con la melena como otro protagonista para salpicar
cambiantes visiones de un rostro tatuado de sombras y luces.
ELl pintor desnuda su pensamiento para exteriorizarlo entre
insistentes pinceladas. Hermosas obras y hermosa mujer, con
personalidad, de labios erotizando nuestra inocente mirada. Si
existe en la realidad: éiquién serd? (Podremos conocerla?

Los restantes retratos, 6leo sobre lienzo, corresponden a tres
rostros masculinos, dos femeninos y una niha, siempre sobre
fondo negro. Salvo la niha y una figura femenina, de nuevo
insistimos en el juego de luces y sombras de los rostros, que
posibilita interiorizar en la personalidad de cada figura y
ofrecer la maxima variedad desde su indiscutible impacto
visual. En un retrato femenino, salvo error nuestro, figura el
rostro del pintor tatuado en el brazo, con su fecha de
nacimiento 6 de marzo de 1988, y la del cuadro, 10 de marzo de
2011. Buena manera de la retratada apoderandose del pintor
para siempre. Pero, ésera al revés? Queda un comentario sobre
el también magnifico cuadro de la nifa, que se muestra con una
especie de actitud inquietante, observando lo que sea, y
sujetando dos correas correspondientes a dos impasibles perros
déberman dispuestos a la defensa de su protectora. Amores
compartidos desde la inocencia natural.



Primera exposicién individual de Alejandro Monge que augura un
futuro excepcional a definir. ¢Dejara el realismo para
adentrase en otras aventuras pictéricas? Como es ldgico lo
desconocemos, pero tiene por delante un reto con el trabajo
desde una actitud sin premisas.

Un 1libro en homenaje al
presidente-fundador de AACA

Tras las conferencias y actos publicos en su honor organizados
en los Ultimos meses, el libro Angel Azpeitia: Historiador y
Critico de Arte. Intensidad radial: 1933-2012 es lo que va a
quedar para la posteridad como testimonio del homenaje a quien
durante cincuenta afos ha sido critico de arte en las paginas
de Heraldo de Aragén pero también, no se olvide, ha ejercido
una gran labor de divulgacidn social del arte contemporaneo
como profesor de Historia del Arte en el Instituto Superior de
Estudios Especiales, en la Escuela de Artes Aplicadas de
Zaragoza, del Colegio Universitario de Huesca, y en la
Facultad de Filosofia y Letras de la Universidad de Zaragoza.
Muchos de los que abarrotabamos el salén de actos del Museo
Pablo Serrano el dia de la presentacidén del libro habiamos
sido alumnos suyos, incluso el editor, Carlos Serrano, y el
propio Director General de Patrimonio del Gobierno de Aragoén,
Javier Callizo. Por eso a mi me hizo mucha ilusidén que en sus
emocionadas palabras el homenajeado comenzase aludiendo, con
unos versos machadianos, a su Ultima clase, que impartidé con
motivo de su jubilacidén en un acto también muy concurrido
organizado por el Departamento de Historia del Arte de la
Universidad. No son pocas las alusiones a su magisterio y a
sus publicaciones histérico-artisticas en este libro, donde
por supuesto se concede especial atencidén al trabajo que como
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critico de arte ha desarrollado Angel Azpeitia con sus resefias
de exposiciones, sus comisariados y escritos para catalogos.
Pero son muchas otras las curiosidades que sobre el
protagonista descubrira el lector del libro, empezando por
los origenes bilbilitanos de su familia, la profesién médica
de su padre, sus amistades y juegos infantiles favoritos, o
sus primeros trabajos y aficiones, desde la grafologia o la
hipnosis a la poesia, el teatro y el cémic. En definitiva, se
trata de una presentacién de una personalidad poliédrica desde
multiples puntos de vista, sobre todo porque el ensayo
repleto de informaciones firmado por Manuel Pérez-Lizano esta
complementado por muchos otros testimonios de amigos, colegas
y profesionales de diferentes medios artisticos, académicos e
incluso politicos. Ademds, aunque en el libro no aparezca un
listado nominal de los que han participado econdémicamente, es
importante aclarar que este libro no ha recibido ninguna
subvencion oficial, pues su publicacién se ha planteado como
un regalo personal que le hemos hecho al homenajeado unos
cuantos amigos pagando por subscripcidén una considerable
cantidad econdémica, que finalmente ha sido complementada por
la Asociacidén Aragonesa de Criticos de Arte, segun decisidn
unanime tomada en nuestra asamblea anual ordinaria de 2012.

Entrega de premios AACA 2012
y homenaje a Angel Azpeitia

El 27 de diciembre de 2012 a las 12h del mediodia tuvo lugar
en el salén de actos del IAACC Museo Pablo Serrano, una
ceremonia presidida por el Director General de Patrimonio,
Javier Callizo, quien dio la bienvenida al numerosisimo
publico que abarrotaba 1la sala, y felicitdé a la Asociacién
Aragonesa de Criticos de Arte (AACA) por la doble celebracién
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para la que nos habiamos reunidos.

Efectivamente, el acto publico tuvo dos partes, la primera de
las cuales consistié en la entrega de los premios AACA 2012.
El presidente en funciones de AACA, Manuel Pérez-Lizano, fue
llamando al estrado a cada uno de los premiados, explicando
las diferentes categorias de nuestros premios anuales,
consistentes en un diploma disenado por nuestro companero el
pintor y critico de arte Fernando Alvira:

La joven Gema Rupérez Alonso recogié de manos de nuestra
vicepresidenta en funciones, Desiree Orus, el Premio al
artista aragonés o residente en Aragdén menor de 35 afios mas
destacado por su proyeccion artistica, por su exposicién en la
Casa de la Mujer en Zaragoza.

Carmen Aguaroz recogié, en nombre de Rafael Orddnez, el Premio
a la mejor publicacidén sobre arte contempordneo de autor o
tema aragonés, otorgado al catalogo "Aransay, maneras de
pintar", publicado por el Ayuntamiento de Zaragoza con motivo
de la exposicidén homénima en la Lonja. Le entregd el diploma
Fernando Alvira, tesorero en funciones de AACA

Alberto Andrés recogi6 el Premio a la mejor labor de difusién
del arte aragonés contemporaneo, al certamen y feria CERCO de
Ceramica Contemporanea, organizados en 2012 por gran
diversidad de espacios de Zaragoza, Muel y Teruel. Le entregd
el diploma nuestra vicepresidenta en funciones, Desiree Ordus.

Maria JesUs Buil recibié el Premio al mejor espacio expositivo
sobre arte contemporaneo, a la galeria de arte La Carboneria
de Huesca. Le entregé el diploma Fernando Alvira, tesorero en
funciones de AACA

Y finalmente nuestro presidente en funciones, Manuel Pérez-
Lizano, entregé a Pilar Moré el Gran premio al mas destacado
artista aragonés contemporaneo objeto de una gran exposiciodn,



por su exposicidén retrospectiva en el Museo Ibercaja Camdn
Aznar.

La segunda parte fue un homenaje a nuestro presidente-
fundador, Angel Azpeitia Burgos, con motivo de sus cincuenta
afos en la profesidén de critico de arte. Para celebrarlo, se
presenté al pablico un libro titulado Angel Azpeitia:
Historiador y Critico de Arte. Intensidad radial: 1933-2012,
publicado por la editorial Aladrada, con la colaboracién
econémica de muchos de sus amigos. Habld en primer lugar
Carlos Serrano, en nombre de la editorial, agradeciendo la
iniciativa del artista Paco Rallo, de quien partié la idea, la
organizacién del proyecto y el disefio del 1libro. Luego
intervino el autor, Manuel Pérez-Lizano, quien comentd la
estructura del 1libro, definiéndolo como una labor coral,
puesto que ademas de su propio estudio reune textos-homenaje
de muchos autores. El homenajedo, Angel Azpeitia, dio las
gracias a todos con palabras emocionadas, sefialando el mérito
de los artistas, compafieros criticos, familiares y publico en
general por haberle distinguido con tantos homenajes y pruebas
de carifio. Por Ultimo, Javier Callizo, Director General de
Patrimonio, cerré con su intervencién este acto publico.

Aunque la celebracidon no acabdé alli, pues unos cuantos
continuamos festejando a los premiados y el homenajeado con un
banquete en un asador cercano al museo. También en este caso
se desbordaron nuestras previsiones, y aunque habiamos
reservado un saldon para setenta personas se nos quedd pequefio,
de manera que algunos comensales tuvieron que instalarse en
sala aparte.

Ojala se nos perdonen los fallos de organizacidn, pues todos
guardamos un gran recuerdo de ese dia, que es lo que importa.



Ciclo de conferencias. La
critica de arte en Huesca: 50
anos

Tras la celebracioéon en el afo 2011 del XIII Congreso Nacional
de Criticos de Arte, el Instituto de Estudios Altoaragoneses
ha organizado un ciclo de dos conferencias que conmemoran 50
afos de critica de arte en Huesca, presentadas por su director
Fernando Alvira Banzo.

La primera, Cincuenta afios de critica de arte: Angel Azpeitia,
impartida por Jesus Pedro Lorente, Profesor titular del
Departamento de Historia del Arte de 1la Universidad de
Zaragoza, Secretario de la Asociacidn Aragonesa de Criticos de
Arte y director de su revista, miembro de la Junta Directiva
de la AECA y del Comité Ejecutivo de la AICA.

En ella se rinde homenajea la labor critica de Angel Azpeitia,
profesor titular de Historia del Arte de la Universidad de
Zaragoza, catedratico en excedencia de la Escuela de Artes
Aplicadas de Zaragoza, académico de la Real Academia de Nobles
y Bellas Artes de San Luis, critico del diario Heraldo de
Aragon, asi como de otras publicaciones periddicas y revistas
de arte, y fundador de la Asociacidén Aragonesa de Criticos de
Arte, precisamente en Huesca hace 25 afos. Los asistentes
contamos con su entrafable presencia y su participacion
apuntando cuestiones planteadas. No es éste el dnico
reconocimiento a su ardua labor, que ha sido y es muy
celebrada a lo largo de toda su trayectoria.

Lorente esta recopilando una parte importante de las mas que
numerosas criticas realizadas por el profesor, obra voluminosa
e imprescindible para el mundo del arte que sera préximamente
editada en Prensas Universitarias de Zaragoza.

Angel Azpeitia es una figura esencial para hablar de Arte y
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Huesca, todos los acontecimientos artisticos que han tenido
lugar han pasado por sus manos a través de sus articulos,
comisariados, proyectos.. Lorente destaca su influencia en
los artistas y su importancia en la difusién y conocimiento de
los mismos y de sus obras. Hace un recorrido por toda su
labor ordenando sus criticas por tendencias artisticas vy
épocas.

Lorente en su exposicidén cita y comenta criticas de Azpeitia
realizadas a artistas oscenses, empezando por Ramon J. Sender,
insigne escritor pero también pintor —con un importante legado
de obras plasticas en la propia sede del IEA-, cuya
inspiracidén tenia segun los textos de Azpeitia raiz
surrealista con apuntes cubistas u otras referencias
histdricas. Luego pasd revista, combinando imagenes de algunos
artistas con textos de las resefas criticas de Azpeitia, a
otros oscenses como José Beulas —que lo es por casamiento y
residencia—, Leoncio Mairal, Ramén J. Sender, Antonio Saura,
Pedro Tramullas, Angel Orensanz, Javier Sauras, Pilar Moré,
Teresa Ramén, Maria Jesus Bruna, Alberto Carrera Blecua,
Santiago Arranz, Pepe Cerda, Fernando Alvira, Javier Codesal,
Miguel Angel Alvira..

En la pantalla del salén de actos del IEA pudimos ver citas de
criticas, titulares de prensa y revistas de arte, intercaladas
con las fotografias de las obras pictoéoricas y escultéricas
aludidas, con una extensa representacidén de los mas destacados
artistas aragoneses. Y disfrutar de esta bella seleccidén de
imagenes y de la amena y agil exposicién del profesor Lorente.
Segun é1l Azpeitia concibié siempre su labor de critico como la
de un notario del arte. Si bien, como critico, no sélo ejerce
de testigo sino que plasma su juicio, sus gustos, pudiendo,
incluso, llegar a influir en los artistas, en su obra. Y en
ese sentido resalta el influjo que tiene Azpeitia en artistas
de gran personalidad y caracter, como es el caso de Antonio

Saura, al que quizas encarrild cons sus consejos en Elegia,
obra con la que decordé un techo de la Diputacién de Huesca, de



gran colorido, no habitual en su paleta. Apunta que este
pintor no era del total agrado de Azpeitia en sus primeras
criticas, dado el gusto del critico por el color y la
abstraccion, pudiendo, tal vez, haber considerado a Saura el
artista menos informalista del grupo El Paso.

En definitiva un paseo por 50 anos de arte en Huesca y sus
artistas, a través de la visidn personalisima y aguda de Angel
Azpeitia, el profesor que siempre nos aconsejé a sus alumnos
que conversaramos con las obras, que las escucharamos.

Luis Lles Yebra, técnico de Cultura del Ayuntamiento de Huesca
y miembro de la Asociacién Espafiola de Criticos de Arte, en su
conferencia Espacios para el arte en Huesca: una cartografia
emocional, hace un exhaustivo recorrido por todos 1los
emplazamientos dedicados al arte en Huesca capital y en todas
sus comarcas, desde mediados del siglo XX hasta la actualidad.

En los afios setenta Huesca cuenta con galerias de entidades
financieras como la sala CAMPZAR, que posteriormente pasd a
Llamarse Genaro Poza, galerias privadas como S’Art, museos
como el Arqueoldgico y el Diocesano, asi como salas de
exposiciones en el Colegio de Arquitectos y el Aeroclub.

La galeria S’Art, con mas de 40 anos de vida, fue inaugurada y
dirigida en esta época por el critico Félix Ferrer, con una
programacién valiente, apostando por jovenes valores. Ferrer
fue también creador del Museo de Arte Contempordneo del Alto
Aragén, que cerrara sus puertas en los afnos ochenta, pasando
sus fondos a la Diputacién Provincial de Huesca.

En esta década y en la siguiente se celebra la Bienal de
Pintura Ciudad de Huesca, en el Museo de Huesca, S’Art y el
Colegio de Arquitectos.

En los afios ochenta se van incrementando el numero de
galerias, abren las Salas del Banco de Bilbao, CAI.. La
Galeria Ligeti, dirigida por Ricardo Ramén Jarne, va mas alla
de la mera exposicidn, desarrollando una labor de educacién en



el conocimiento del arte, y realizando conferencias,
presentaciones de libros, lecturas de poemas..

Se realizan exposiciones, también, en el Circulo Oscense, la
Pena Zoiti, Muebles La Fabrica..

Hay que destacar las salas de organismos publicos: Archivo
Historico Provincial de Huesca, Biblioteca Publica, y en
especial Las salas de la Diputacidén Provincial de Huesca: 1la
sala Saura inaugurada en 1987, y la sala Valentin Carderera,
en el Palacio de Santiago, sede del Ayuntamiento de Huesca,
inaugurada en 1988 con una exposicidén de Marc Chagall.

Es muy importante la labor de la Diputacién Provincial con
exposiciones de artistas como Antonio Saura, Joan Brossa,
Broto, Mira, Arroyo, Teresa Salcedo, Viola, Cerdda.. Lleva a
cabo desde hace una década el Festival Internacional de
fotografia Huesca Imagen. Creacion de la Fototeca Provincial
en el Centro de Archivo Documental y de la Imagen, sobre 1la
base de la adquisicién realizada en el afno 1989 del fondo
fotografico de Ricardo Compairé Escartin. Organiza desde
1995 el proyecto Arte y Naturaleza convirtiendo el medio
natural en una espectacular sala de exposiciones, aunando land
art y arte publico.

Lles continla con los espacios expositivos de Huesca en 1los
anos noventa, entre ellos las salas de la Escuela de Arte de
Huesca, la sala de exposiciones de la DGA, La Casa del Pintor,
Taller de Grabado La Ilustradora, la Sala Pelayo dirigida por
Ricardo Ramén y posteriormente por Antonio Latorre, sala
Artotal, que mas tarde se convierte en Afoto.

También se presentan exposiciones, ocasionalmente, en espacios
privilegiados como son el claustro de San Pedro, donde se han
realizado las Muestras de Arte del Casco Antiguo, y el
claustro del convento de Santa Teresa con exposiciones de
belenes.

Okuparte muestra anualmente y durante un mes la Ultima



produccién de arte contempordneo en diferentes enclaves de 1la
ciudad de Huesca: antiguo seminario, edificio de 1la
tabacalera, plaza de San Pedro, asociaciones de vecinos,
antigua estacidn de autobuses de Huesca, Taller La Maravilla..

Sigue Lles con un minucioso recuento de los espacios que
contindan o inician su andadura expositiva en el siglo XXI,
como El Centro Cultural Ibercaja en el Palacio de
Villahermosa, la sala de exposiciones de Multicaja, ahora
Bantierra, en sus inicios coordinada por Fernando Alvira. ELl
Centro Cultural del Matadero, inaugurado en el ano 2000, acoge
cada afno Periferias, y Micro, heredera de iniciativas
anteriores como Okuparte.

El Museo Pedagdégico de Aragdén, el Centro Raices, sede del
Museo de los Danzantes, y que también acoge la propuesta
artistica Micro.

Del CDAN, Centro de Arte y Naturaleza, destaca el gran hito
que ha supuesto y el danho que los recortes presupuestarios han
hecho a su excelente trayectoria.

El Instituto de Estudios Altoaragoneses contiene un pequefo
museo con la obra plastica de Ramén J. Sender.

La Carboneria con una impecable programacién, Libreria
Anénima, Almacén de Ideas, Taller la Maravilla..

En el Palacio de Congresos se celebrdo la I Muestra de Arte
Ciudad de Huesca, donde también se realizan exposiciones
didacticas y relacionadas con actuaciones y congresos.

Otros espacios oscenses en los que también podemos ver
exposiciones son institutos, Centro de Profesores y Recursos,
el hall del Hospital San Jorge, Facultades universitarias,
asociaciones de vecinos, colegios, bares y restaurantes.

Continla citando lugares que no son habituales o que podemos
considerar insdélitos para estas actividades, como son los



espacios donde se realizan instalaciones, performances o
muestras al aire libre: Plaza de Zaragoza, Paseo de la
Estacidén, los sitios ocupados por Okuparte, los porches de
Galicia, grafitti.. El reciente proyecto Re-Gen de
intervencién en los solares vacios del Casco Histérico de
Huesca tiene como objetivo revitalizar la zona.

Lles termina conduciéndonos a los diferentes espacios
expositivos que existen en cada comarca oscense.

Con estas dos conferencias nos hemos podido introducir en 1la
riqueza de la vida cultural de Huesca en estos 50 anos por
medio de las criticas y demas actuaciones llevadas a cabo por
Angel Azpeitia a artistas oscenses, aragoneses, nacionales e
internacionales y a través de los espacios en que hemos podido
contemplar y estudiar sus obras y todo el movimiento cultural
de la provincia.

Egon Schiele

Para Egon Schiele, como para otros grandes artistas de vida
breve, la falta de tiempo no fue o6bice para dejar una huella
muy personal en la historia del arte a través de su prolifica
obra.

El Guggenheim de Bilbao presenta un centenar de dibujos,
gouaches y acuarelas procedentes de la Galeria Albertina de
Viena, que nos permiten contemplar la evolucidén estilistica
del artista que vivid a caballo de dos siglos y plasmé en su
obra la hipocresia y las preocupaciones de una época y de una
burguesia que finalmente acabd aceptandole.

Deudor del estilo secession y en particular de Gustav Klimt,
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recoge su influencia pero lleva su pintura a otro estadio. ELl
cambio de siglo en Viena habia inspirado nuevas reflexiones
sobre la visidén del mundo, se buscaba la evasién de la
realidad, de lo cotidiano, Klimt fue su maximo exponente,
mientras que Schiele fue un paso mas alla, reflejando en su
obra la angustia existencial, la angustia sexual.

En sus primeras obras se aprecia una influencia clara de Klimt
y el estilo secessidén, parte de este influjo se mantiene en
toda su creacidén, en este sentido, su arte siempre se
caracterizé por la estilizacidén y la composicidén mediante
superficies planas.

De 1912, Los eremitas, obra no expuesta en esta muestra,
evidencia como ve Schiele la relacidén entre su maestro, Klimt,
y él. Si en un principio se valié de su apoyo y su
influencia, ahora Klimt, el Art Nouveau, es un lastre, un peso
muerto que lleva Schiele a su espalda.

Schiele realiza los dibujos a ldpiz, sin correcciones, después
los colorea empleando tiza, acuarelas y pinturas opacas.
Trabajaba colocando el papel sobre una tabla, cuya veta se
guedaba marcada en el mismo.

1910 marcd un punto de inflexidén en el que se alejé de la
influencia simbolista y se sumergié plenamente en el
expresionismo, las figuras de Klimt eran idealizadas vy
distantes, las de Schiele vulnerables, su cargado erotismo
raya en lo feo. De este afo es Muchacha desnuda sentada,
muestra a una joven de lineas muy angulosas, totalmente
desnuda y sola, su postura parece indicar que estd sentada en
una silla, pero hay una ausencia en el dibujo de este objeto y
de cualquier otro. Se trata de un desnudo provocativo, con
una nota de color rojo muy marcada en pezones, labios y
contorno de ojos, no obstante produce compasion por su figura
huesuda y el alargamiento de brazos y dedos delgadisimos que
denotan extrema pobreza.



Fue la suya una época marcada por los estudios médicos sobre
la esquizofrenia y la histeria, asi como por la interpretaciodn
de los suenos.. Schiele se interesa por estos estudios y por
los ginecoldégicos, por las enfermedades mentales, la teosofia
y los fendmenos espirituales y ocultos. Concebia el ser
humano como un conjunto de cuerpo y alma.

Tanto en las fotografias en las que posa, como en los
numerosos autorretratos que realiza, advertimos wuna
dramatizacién, una interpretacién de enfermos mentales, con
una gestualidad exagerada. En Autorretrato tirando del
parpado hacia abajo, obra de 1910, se aprecia un desorden, un
caos humano. La cabeza torcida, los ojos diferentes de mirada
perdida, la mano tirando del parpado y torciendo la boca. Las
nerviosas y tortuosas pinceladas acentlan este efecto.

Muchas de las obras de Schiele muestran un espacio extrano,
con total ausencia de objetos, que s6lo se evidencian por la
gestualidad o la postura. Asi en El violonchelista es la
forma en que estdn situadas las manos o las piernas, lo que
determina la ausencia del instrumento y la silla.

En Autorretrato dibujando a una modelo desnuda delante de un
espejo, de 1910, también hay ausencia de elementos, como la
silla en que esta sentado el artista y el espejo en que se
mira la modelo, intuido por el reflejo de ella y el autor.

Schiele retrata nifos proletarios de la vecindad, de fragiles
cuerpos, pobremente vestidos. En 1912 sufre prisidn
preventiva acusado de pederastia y secuestro, la acusaciodn es
infundada, pero finalmente se le condena por tener a la vista
de los nifios dibujos obscenos. Permanecid veinticuatro dias
detenido, esto supone la interrupcidén de su carrera y una
experiencia traumatica. En este momento surgen dibujos como
iPreso!, iLa puerta a lo abierto! 0 Mi senda conduce a los
abismos que representan su desmoralizacién y el panico a una
condena prolongada.



Una constante en la vida y pintura de Schiele es Krumao,
ciudad de nacimiento de su madre, situada en 1la Replblica
Checa, en un meandro del Moldava. A lo largo de su vida la
visita continuamente acompanhado de amigos, amante, familia,
por Ultima vez en 1917 con su esposa. La representa como una
ciudad muerta, en dibujos a lapiz coloreados parcialmente con
tonalidades que nos transmiten desasosiego y dan idea de
putrefaccion.

También nos infunden tensidén los dibujos que realiza de
parejas tras su matrimonio con Edith en 1915, en los que estan
representados ellos dos, y nos indican la forma en que Schiele
ve esta relacidén. Mientras Edith le abraza amorosamente con
expresidén languida, el gesto de Egon, de ojos desorbitados, es
el de un muieco de trapo que no puede hacer nada ante este
abrazo. A partir de este momento sus desnudos y retratos van a
tener un tratamiento mas natural, menos dramatico, sin
alejarse del expresionismo.

Tras la muerte de Klimt en 1918, y tras el éxito en la 49°
exposicién de la Sezessidn, hereda su influencia en Viena,
recibe numerosos encargos para realizar retratos y desnudos.
En octubre de este mismo afno fallece su esposa, embarazada de
seis meses, él le sucedera a los tres dias, victimas ambos de
una epidemia de gripe.

Los colores del silencio

El wabi sabi es una filosofia y un ideal estético que se
comprende mejor si se observa desde la éptica de la filosofia
zen. Encarna una visidn césmica nihilista y busca la belleza
en las imperfecciones que hay en todas las cosas. Utiliza la
fugacidad de la vida para transmitir una sensacidn de
melancdlica belleza que evoca esta forma de comprensidén de una
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sublime sutileza. El wabi sabi busca la belleza en 1las
verdades del mundo natural y se inspira en la naturaleza.

i

Con estas directrices que marcan no sélo su obra, sino tan
bien su forma de vida, la artista zaragozana Isabel Larrodé
Pellicer, nos presenta en la Sala de Arte del Colegio Oficial
de Médicos de Zaragoza su exposicién “Senderos wabi sabi”.



Las creaciones de Isabel, consiguen producir sensacidn de
una sutil belleza que las alejan de lo efimero. Simplicidad,
humildad y moderacion. Con estas tres caracteristicas podemos
definir la muestra. Simplicidad y moderacidén, a la hora de
ejecutar las obras, colores calidos y brillantes que hacen al
visitante participe de una sensacidn calida y acogedora. La
humildad, por uUltimo, sélo se encuentra en la propia artista,
sea porque asume como propias, las “directrices” del zen, o
por la paz interior que procesa, hace que obra, y artista, se
fundan en un todo

“Senderos wabi sabi”

Sala de Arte del Colegio Oficial de Médicos de Zaragoza (c/



Ana Isabel Herreo n2 3 y 5).

14/12/12- 11701/13.

Van Gogh, viaje de 1ida vy
vuelta al infierno

A finales del siglo XIX, el mundo del arte habia empezado
a relacionar la biografia de los artistas con sus obras. Seria
Emile Zola quién escribiria. “Lo que yo busco ante todo es a
la persona”, pero seria Van Gogh, quién como nadie entenderia
esa afirmacion, nadie se interesaba tanto por las biografias
de los artistas, como él. Las coleccionaba todas, en todos los
formatos posibles. “Es muy bello lo que dice Zola sobre el
arte. Lo que busco en una obra de arte, lo que amo, es la
persona.. al artista”, escribiria en 1885. La historia de
Vincent arrojaba un arbol genealdégico de enfermedades
mentales. Probablemente, su madre Anna, heredara al pequefio,
la idea de que la vida era oscura y temible. Su personalidad
tempestuosa, tragica directa y abrumadora, su actitud
solitaria y obsesiva, lo llevara a sentirse como El prisionero
del pintor Jean-Léon Gérome, entregandose a una espiral de
autodestruccion y soledad, llegando a poner en peligro su
salud, fisica y moral. Los continuos reproches y amenazas se
sucedian sin tregua en una correspondencia epistolar amplisima
y constante en la que Unicamente Theo, su hermano pequefio,
pudo llegar a comprender y a justificar. «Cuando pienso que
hay tantos ojos puestos en mi que sabran donde residen mis
fallos si no triunfo, que me reprocharan.. el miedo al fracaso
a la desgracia, lo Unico que anhelo es alejarme de todo».
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Vicent Van Gogh, es el Unico artista al que se ha dedicado
un instituto de investigacién comparable a la Biblioteca
Presidencial de 1los Estados Unidos. Los escritores
estadounidenses Steven Naifeh y Gregory White Smith han
reescrito la biografia del genio holandés. Puede pensarse a
estas alturas, que se conoce al completo la vida y obra del
artista, este libro difiere de otros anteriores no so6lo por
la publicacién de fotografias inéditas, sino por dos hechos
muy concretos. El primero, el no haber considerado las cartas
de Vicent, como un registro directo y fiable de los sucesos de
su vida o sus ideales en un momento dado, pues en sus cartas,
no plasman ideas para si, sino que estan escritas para familia
y amigos. El segundo, se encuentra en el apéndice Nota sobre
la herida mortal de Vincent descartando la hipdétesis tan
extendida de suicidio como un hecho improbable debido, entre
otras cosas, a la confirmacidén del testimonio de un joven
de 16 afios explicando lo mismo que los nuevos bidgrafos, sobre
dos muchachos que accidentalmente, habian causado la muerte
del artista, y que vya aparecidé en 1890, salvo que entonces,
nadie hizo caso.

Este libro, que han tardado en gestarse mas de diez afos,
huele a Premio Pulitzer, galardén que conocen muy bien 1los
autores, pues ya recibieron uno en 1991, por la biografia de
Jackson Pollock. La publicacién transcurre a caballo entre una
novela tragica, y el mas académico de los escritos de la
Harvard Law School, de la que ambos son graduados. Un
riquisimo tapiz de conocimiento se extiende a través de las
novecientas sesenta y ocho paginas narrando desde la oscuridad
de sus primeros afnos en Holanda, al extrano fin en el luminoso
sur de Francia. Para entonces, el hombre habia muerto, pero el
genio habia nacido

Steven Naifeh y Gregory White Smith
Van Gogh, la vida.

Editorial Taurus, Madrid, 2012. 968 paginas



Los lenguajes del arte actual

Un premio o una beca, sirve para difundir un trabajo y
beneficiarse de su repercusion en medios de comunicacién,
redes sociales..etc.. La exposicién, denominada con tino
Creando, creciendo. Sumario de artistas es un espejo de la
politica cultural que ofrece la Diputacidén Provincial de
Zaragoza. Se muestra la obra creadora de cuarenta y siete
artistas, que entre los afos 2002 y 2011, han obtenido algun
tipo de premio o beca concedido por esta institucidén. En su
gran mayoria, las obras seleccionadas para esta exposicidn,
corresponden a la reciente produccion del artista, en otros
casos, los menos, aparecen obras que fueron objeto de 1la
obtencioén del premio.
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En lo que respecta a la pintura, predomina la figuracidén como
expresionismo con tintes pop. Destacaremos en este aspecto a
Javier Joven, con su El lector, de excelente textura, qué,
aplicada al color, aparece tocado por el humanismo que siempre
aplica el artista a toda su obra. Tampoco falta la técnica del
collage. Un soporte que seglin el tratamiento que le dé el
artista, puede ser desde un purisimo originario, hasta la
combinacién de distintos materiales. En estas obras destacan
sentimientos como la intimidad en obras de marcado caracter
como Lina Villa, o Gema Rupérez, con su caracteristico estilo
personal y coherente.

En cuanto a la fotografia, también presente en la muestra,
tanto el tratamiento como las técnicas, son distintas segln el



artista, aunque el culto al cuerpo en sus mas amplias formas,
parece ser la ténica general segin lo visto. Destacan Peyrotau
& Sediles, con imagenes de gran energia visual que ya nos
tienen acostumbrados. En lo que respecta a la escultura y la
creacidén audiovisual. Del primero el discurso narrativo sera
la continuidad coherente entre vida y arte. Del segundo, se
incluye en la muestra el ganador de la presente edicidn 2012,
del premio Santa Isabel de Portugal, Alejandro Ramirez, con su
A love story.

Quizas se esperaba una muestra mas “histdrica”, y no tan
cercano en el tiempo. La necesidad de cuidar y mimar a “todos
nuestros artistas”, sea mas importante, que el hecho de
reconocer a los jovenes de hoy, pero histdéricos del mafiana. Si
es que esa palabra: “el mafana”, tiene algin sentido en 1los
tiempos que corren.

Creando, creciendo. Sumario de artistas.
Palacio de Sastago

04/10/12- 06/01/13

Fernando Botero. El arte como
placer

En los pueblos antiguos, en las culturas primitivas, en
las sociedades rurales del mundo catdélico, la delgadez produce
repugnancia o espanto porque se asocia con el hambre y la
enfermedad. La tradicidn grecolatina establecidé un canon de la
belleza fundado en 1la armonia de los miembros, lo que no
excluia la robustez; mas bien, en la mayor parte de las épocas


https://aacadigital.com/articulos/fernando-botero-el-arte-como-placer/
https://aacadigital.com/articulos/fernando-botero-el-arte-como-placer/

histdéricas, la reclamaba. Botero es el artista latinoamericano
vivo de mayor éxito universal. Su obra tiene una personalidad
tan arrolladora que ha traspasado fronteras, tomando posesidn
en los sectores populares del mundo entero. La extensa
poblacidén que recorre su pintura y su escultura, 1llena de
humanidad, de formas rotundas, de curvas plenas y colores
radiantes, creando una imagineria, que se ha colocado entre
las mas originales e identificativas de la historia del arte
contempordaneo. Pero no todo ha sido éxito en su carrera, en
los afos sesenta en Estados Unidos. La tendencia en el arte
era el expresionismo abstracto, con figuras como Jackson
Pollock y Willen de Kooning. Su respuesta estética vy
figurativa, basada en el rescate de las mas importantes
tradiciones plasticas de otras épocas, lo colocd exactamente
en la contracorriente dominante. Fueron épocas dificiles de
trabajo en medio del rechazo y del vacio. Su tenacidad vy
disciplina lo sacaron adelante aun en los momentos mas
dificiles de ese entonces. “Yo soy una protesta contra la
pintura moderna”, solia decir. Quizas sea esto lo que le ha
caracterizado la voluntad de mantenerse fiel a las
convicciones artisticas, a favor de los clasicos y en contra
de la vanguardia; a favor de la tradicién y en contra de los
ismos, sin importarle lo que piensen los demas.



La exposicidn Fernando Botero. Celebracidn esta dividida
en las temdticas mas importantes que han ocupado la obra de
Botero y su creatividad a lo largo de setenta vy cinco afos de
trabajo. Casi todas las obras expuestas, forman parte de la
coleccidén particular del artista. El punto de partida de su
produccidén artistica surge de sus raices en su natal Medellin,
Colombia. A partir de los recuerdos de su infancia y juventud,
realiza la propuesta central de su obra, en la que conjuga la
tradicidén estética occidental, con 1la experiencia
latinoamericana, sin embargo el artista no pinta América
Latina, sino mas bien productos de sus recuerdos. Sus cuadros
de versiones y homenajes a los artistas y a las obras que
tanto admira de la historia del arte universal ponen en
evidencia el punto de referencia que ha significado, entre
otras muchas, la pintura europea en su obra, y en especial la
del Renacimiento italiano. En el 2004 Botero se apartdé de los
temas amables y de la celebracién de la vida, tradicionales en
su obra, para dedicarse de lleno a las atrocidades que se



cometieron por parte de los soldados estadounidenses en la
carcel de Abu Ghraib en Iraqg, la misma que fue escenario de
los horrores del régimen de Saddam Hussein. Por su parte, la
escultura, que aparecid en la obra de Botero a mediados de la
década de los 70 como una extensién natural de su interés en
el volumen y la sensualidad, se ha convertido para él en un
oficio tan importante como la pintura. Sus obras en bronce de
tamafio monumental han sido expuestas en mas de veinte de las

ciudades mas importantes de todo el mundo. La escultura
Caballo de bridas (2009) se exhibe en el exterior de la sede
central del Museo Bellas Artes de Bilbao, como parte de la
muestra, que anade una faceta muy poco conocida en Botero, la
incursién en el campo de la literatura. Entre los afos 1980 y
1981, Botero escribidé e ilustrd varios cuentos que aparecieron
publicados en el periddico dominical El Tiempo y que por
primera se reune una seleccidn.

El mundo de Botero es ante todo plastico; su atractivo y



su fuerza derivan en su rico cromatismo, su destreza técnica y
su esplendidez pictérica. La estética de Botero es la negacidn
del feismo, la mas alta conquista del arte contemporaneo. La
gordura es en su obra, instrumento de transformacidén de la
vida antes que la vida misma, una manera de imprimir a la
realidad recreada en sus telas «cartulinas y esculturas unas
caracteristicas propias insustituibles que transcienden a todo
lo que hoy conocemos como estético. En la obra creada por
Botero, no hay sitio para la muerte, la decadencia, la
violencia o la crueldad. Tampoco para el odio. Todo aquello
que dibuja, pinta o esculpe, despierta su solidaridad y su
afecto. Por ello toda su obra arde como fuego original, a
través de un alegato, que formula sin proponérselo.

Fernando Botero. Celebraciodn
Museo Bellas Artes de Bilbao

08/10/12- 20/01/13



