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 exposicidén, 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 institucién. 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 la
obtencién del premio.

En lo que respecta a la pintura, predomina la figuracidén como
expresionismo con tintes pop. Destacaremos en este aspecto a
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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 segin 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 seguin 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.

Quizds se esperaba una muestra mds “histdérica”, 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 histéricos 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 catélico, la delgadez produce
repugnancia o espanto porque se asocia con el hambre y la
enfermedad. La tradicidn grecolatina establecid 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
histéricas, la reclamaba. Botero es el artista latinoamericano
vivo de mayor éxito universal. Su obra tiene una personalidad
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tan arrolladora que ha traspasado fronteras, tomando posesiodn
en los sectores populares del mundo entero. La extensa
poblacién que recorre su pintura y su escultura, llena 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
contemporaneo. Pero no todo ha sido éxito en su carrera, en
los anos 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 colocOd exactamente
en la contracorriente dominante. Fueron épocas dificiles de
trabajo en medio del rechazo y del vacio. Su tenacidad vy
disciplina 1o sacaron adelante aun en los momentos mas
dificiles de ese entonces. “Yo soy una protesta contra la
pintura moderna”, solia decir. Quizds 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. Celebracidén esta dividida
en las temdticas mds importantes que han ocupado la obra de
Botero y su creatividad a lo largo de setenta vy cinco anos de
trabajo. Casi todas las obras expuestas, forman parte de la
coleccidn particular del artista. El punto de partida de su
produccién 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
tradicion 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 Irag, la misma que fue escenario de
los horrores del régimen de Saddam Hussein. Por su parte, la
escultura, que aparecidé en la obra de Botero a mediados de la
década de los 70 como una extensidén 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 afios 1980 y
1981, Botero escribidé e ilustrd varios cuentos que aparecieron
publicados en el periddico dominical El Tiempo y que por
primera se relne 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 transformacién 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. Celebracidn



Museo Bellas Artes de Bilbao

08/10/12- 20/01/13

Martin Rico o la evolucidon al
naturalismo

La personalidad abierta, afable y alegre, que fue
Martin Rico (Madrid,1833- Venecial908) 1le validé numerosas
amistades, entre ellas Eduardo Rosales (1836-1873), Antonio
Gisbert (1834-1902), Ledn Bonnat (1833-1922) Raimundo de
Madrazo (1841-1920) Mariano Fortuny (1838- 1874). En sus
fotografias de juventud, el rostro del pintor, enmarcado por
suaves cabellos negros bajo una frente alta, una barba cortada
rotundamente, la nariz aguilena y fina y unos 0jos negros de
mirada dulce, le prestan el encanto de un poeta romantico y se
le compard con José Zorrilla.
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Su proyecciodon internacional se debidé a su ambicidén por
labrarse una carrera fuera de Espafa gracias a la oportunidad
que le dio, en 1862, obtener una pensién para el estudio del
paisaje en el extranjero. Durante mas de cuarenta afos, hasta
su muerte, trabajé en Paris y Venecia, donde captd la belleza
de las dos ciudades y contactd con destacados artistas
europeos e internacionales. El estudio de 1los maestros
antiguos, realizado en el Prado, el Louvre y 1la National
Gallery, le habia dado una base que pocos pintores poseian. El
viaje a Suiza le habia liberado de criterios ya superados; vV,
ademas, Paris y Londres, las dos grandes capitales europeas,
le habian revelado el arte contemporaneo. Edmond de Goncourt,
dice de él: “Rico es el paisajista mas espiritual de 1la
tierra. En esas terrazas floridas que descienden hasta el agua
trayendo con ellas los pinos pifnoneros y cipreses [..], se
muestra como el Unico artista que sabe ser un maravilloso
decorador y la pintura auténtica y seria». De vuelta a Espafa
en 1906, Rico se vera rodeado de recuerdos, los primeros
estudios del pintor colgaban alli al lado del gran retrato de
familia, por esas fechas, y animado por Beruete, que habia
publicado su importante obra sobre Velazquez, decidié enviar a
la imprenta Ibérica sus memorias, tituladas Recuerdos de mi
vida. Volviéndose imprescindibles para conocer la historia de
la pintura espanola de la segunda mitad del siglo XIX



El Museo del Prado, que cuenta en su coleccién con doce
lienzos, cuarenta cuadernos y un album de acuarelas del
maestro; presenta El paisajista Martin Rico (1833-1908), que
de forma cronoldgica ofrece obras maestras del artista,

procedentes de museos de todo el mundo, en especial las que
viajan desde EE.UU, del Metropolitan Museum y de la Hispanic
Society de Nueva York que se muestran por primera vez en
Espafia en esta primera exposicion monografica. Entre las obras



mas destacadas incluidas en la exposicién figuran Torre de las
Damas en la Alhambra de Granadadel Museo del Prado, ELl Sena en
Poissy, procedente del Metropolitan Museum of Art de Nueva
York 'y, Santa Maria della Salute, Venecia, de una coleccidn
privada.

El paisajista Martin Rico (1833-1908)
Museo del Prado

30 de octubre de 2012 — 10 de febrero de 2013

Gauguln Yy suS paraisos
lejanos

La palabra paraiso tiene muchos significados en las
diferentes tradiciones religiosas—tanto orientales como
occidentales— en las que desempena un papel muy destacado.
Para algunos, el Paraiso es el Cielo: el mundo ideal al que
las almas (o los cuerpos, o ambas cosas) de las personas
virtuosas se trasladan después de morir. En otros casos, el
Paraiso coincide con el Jardin del Edén, el mundo perdido para
los seres humanos como consecuencia del pecado. Para otros
aun, en particular aquéllos cuya “religidén” es la politica, el
paraiso es un ideal —terreno y alcanzable- de vida humana
armoniosa e igualitaria en conformidad y unidén con la
naturaleza. Como sabemos por los escritos mismos de Gauguin y
por sus obras de arte, le fascinaba el budismo, el hinduismo,
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el islam e, incluso, sectas destacadas dentro de cada una de
tales tradiciones. Gauguin, tal vez el mas legendario de los
viajeros, le escribia a Mette, su mujer, en febrero de 1890,
unos meses antes de partir hacia Tahiti: “Acaso llegue el dia,
quiza muy pronto, en que me perderé en las espesuras de alguna
isla de Oceania para vivir en el éxtasis, la calma y el arte.
Con una nueva familia, y lejos de esta lucha europea por el
dinero. Alli, en el silencio de las hermosas noches tropicales
de Tahiti, podré escuchar la dulce, murmuradora misica de los
latidos de mi corazén, en armonia con los misteriosos seres
que me rodeen. Libre, al fin, sin problemas de dinero, podré
amar, cantar y morir”.

Cabe preguntarse, épor qué tendria que estar Gauguin tan
obsesionado con el Paraiso en esta época de su vida, cuando su
familia, tanto por el lado materno como por el paterno, es
decididamente secular y politicamente de izquierdas
(anarquista de hecho)? Hace ya tiempo que el pintor ha dejado
definitivamente a su mujer y a su familia y estaba bien
asentado en la posicion de jefe de filas de artistas jdvenes.
Gauguin, se convirtid a partir de los primeros afios del siglo
XX en modelo para los artistas que se lanzaron a la busqueda
de lo primitivo para oponerse a lo urbano y burgués, a 1lo
oficial y académico. Sus contemporaneos no le designaron jamas
como “un pintor-viajero” y la prensa de la época no calificé
sus experiencias de la Polinesia como viaje, sino tal y como
se solian denominar en la época: exilio, fuga, salida vy
estancia. Victor Segalen, médico de la marina, convertido en
etnégrafo y escritor, visité la Maison du Jouir de Gauguin en
Atuona muy poco después de la muerte del pintor y 1legé a
tiempo para hacerse con algunas de sus pinturas, relieves y
objetos en 1la subasta publica organizada por el gobierno
colonial, decia sobre el exotismo: “no es la adaptacién a
algo; no es la perfecta comprensién de algo fuera de nuestro
ser que uno ha logrado adoptar por completo, sino la
percepcién inmediata y entusiasta de una incomprensibilidad
eterna”.



Gauguin reconquistdé el primitivismo por la via de que el
exotismo funciona como hilo conductor. La exposicidn, Gauguin
y el viaje de lo exdtico, aborda tres cuestiones: La primera,
y fundamental, 1la figura de Gauguin, La segunda trata del
viaje hacia atréds, que anhelaba el primitivismo. Y por dltimo
la tercera, y Gltima, se refiere a la concepcién moderna de lo
ex0tico y sus vinculaciones con la etnografia.



Convencido como estaba de que “para hacer algo nuevo hay
que retroceder a los origenes”, en la mayor parte de 1los
primeros lienzos tahitianos de Gauguin, esa “tierra deliciosa”
se convierte en una Arcadia anterior al tiempo, en un Jardin
del Edén cargado de fragancias y explosiones cromaticas. La
exuberante naturaleza salvaje de la isla, de una belleza
deslumbrante, aparece reflejada simbdlicamente con su
particular estilo sintetista, construido mediante grandes
superficies de color, un color que para Gauguin hace tiempo
que es la correspondencia expresiva de sus sensaciones y
pensamientos. Gauguin, resulta dificil para cualquier
espectador inteligente extraer placeres sencillos de unas



obras de arte tan altamente sensuales. En sus obras se
encuentran representadasla pereza, el deseo sexual, la
irreflexién, pero también la felicidad digna de envidia y el
caracter dulce y bienhechor de sus habitantes. Pero sin duda
la pintura méds emblemdtica, la que mejor representa el
exotismo de la raza, es Muchacha con abanico de 1902. Retrato
de una joven marquesana sentada en una postura un tanto
forzada en una silla de estilo tosco y primitivo con un
abanico de plumas en su mano. La piel brillante de la modelo,
qgue destaca sobre un fondo dorado, le da una luminosa
majestad.

Gauguin, el viaje de lo exdtico
Museo Thyssen- Bornemisza

9-10-12- 13-01-13

Nostalgias de la Escuela de
Vv | | |

Paris con inspiraciones
| yV 4 |

1béricas

Hace tiempo que le sigo la pista a Jesus Sanz Caballero, quien
ha sumado con esta muestra en Fortea un eslabdn mas a una
larga lista de exposiciones que va encadenando en galerias
comerciales y espacios institucionales tanto en su Zaragoza
natal como en otras tierras, incluyendo Paris, una ciudad cuya
cultura ha sido siempre referente para él, como prueba el

titulo de esta excelente exposicidén individual. Seguro que
esta preparando de nuevo algo por la ciudad del Sena, y el
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caracter bilinglie, en espanol y francés, del elegante catalogo
qgue ahora le ha publicado el Ayuntamiento de Zaragoza parece
confirmarlo; aunque al ser preguntado al respecto, el artista
sonrie misterioso, con su entrafable bonhomia, anunciando que
su proxima exposicidén sera en Ainsa, donde ahora tiene su
taller y su propio espacio de venta. En todo caso, tanto los
temas como el estilo del conjunto de esculturas que ahora nos
ha presentado dejan patente su gran admiracién por la Escuela
de Paris, sobre todo los grandes maestros de las vanguardias
histéricas del arte moderno. Esa vez no sigue tanto la pista a
las esculturas cubistas de Jacques Lipchitz o Henri Laurens,
sino que mas bien se trata de homenajes a Gargallo, Zadkine y
Modigliani, con cuyas figuras de vacios ojos almendrados
tienen un aire de familia las damas ibéricas que nos presenta
JeslUs Sanz. Muchas tienen tocados y dijes inspirados en la
Dama de Elche o la Dama de Baza, pero reinterpretados en clave
art déco. Una mezcla de arcaismo y modernidad que resulta muy
elegante y atractiva. Pero lo mas interesante es que estas
citas histérico-artisticas no desmienten el estilo propio del
artista, cuyas obras recientes forman en esta exposicién un
conjunto homogéneo y también mantienen gran coherencia con la
trayectoria formal y tematica que hasta ahora le conociamos.
Seguiremos pendientes de sus futuras aportaciones.

Manieras postmodernas y
melancolias personales.

Por fin ha tenido Angel Aransay esa gran exposicién antolégica
en la Lonja que se merecia y que llevaba afios solicitando. Ha
sido un placer poder contemplar una seleccidén tan variada de
los temas y etapas por los que ha transitado su prolifica
carrera pictdérica, y una sorpresa para mi descubrir cuantas
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obras maestras de este artista, al que tanto admiro, atesoran
diferentes colecciones institucionales, lejos de la vista del
piublico. Durante afios, eran algunos bares sefialados de la
noche zaragozana los lugares donde uno podia encontrarse con
sus cuadros o, incluso, con el propio autor. En cambio,
Gltimamente parecia un tanto alejado del mundillo local, de
las salas de exposiciones y hasta del trabajo pictérico: ojala
este homenaje le anime a volver con nuevos brios a la escena
artistica. El mismo, tan puntilloso en catalogar su obra
—hasta el punto de que al firmar y fechar sus cuadros también
los numeraba—, ha sido el responsable de la seleccién, junto
con el jefe del Servicio de Cultura, Rafael Ordofez. Y tanto
este Ultimo como el critico y poeta Alejandro Ratia han
escrito dos excelentes ensayos en el exquisito catalogo de la
exposicion, que ha merecido el premio AACA 2012 a la mejor
publicacion sobre arte contemporaneo de autor o tema aragonés.

Ahora bien, como es natural, tanto este libro como 1la
exposicion se centran en Aransay, con lo cual el efecto de
conjunto resulta menos impresionante. Quizd porque este pintor
tan fiel a si mismo puede ser el peor enemigo de su propio
éxito considerdndolo de manera individual; mientras que, en
cambio, sus cuadros destacan y se reconocen en seguida en
compainia de otros. Le pasa un poco lo mismo a Guillermo Pérez
Villalta, quien consagrdé en la movida madrilefia de los ochenta
este tipo de erudita pintura figurativa tan manierista, cuyo
epitome en la movida zaragozana fue nuestro Aransay. Pero
mientras que en Madrid ya llevan no sé cuantas publicaciones y
exposiciones retrospectivas dedicadas a la famosa movida en
sus diferentes manifestaciones culturales, en Zaragoza nos
falta todavia un estudio de conjunto y una muestra colectiva,
donde Aransay reinaria como una figura estelar.

A escala internacional, en aquella época el gran valedor de
una Transavanguardia manierista que tantos puntos tenia en
comin con las pinturas de Aransay, fue el critico italiano
Achille Bonito Oliva, ahora mas interesado en artistas muy



personales, inclasificables y malditos. Algo de eso tiene
también nuestro artista, aunque le falta el perfil cosmopolita
que tanto gusta al profesor de la Sapienza. A mi, en cambio,
me fascinan algunos pintores modernos que, lejos de las
grandes capitales artisticas, han sabido construir su propia
fama desde el discreto encanto de una ciudad provinciana: como
Morandi en Bolonia o Casorati en Turin. O0jala tengamos pronto
algin museo o0 espacio institucional donde los turistas
llegados a Zaragoza queden admirados por el descubrimiento de
cuadros de Aransay u otros dignos protagonistas de nuestra
vida cultural en los uUltimos decenios. Se lo debemos.

Historia del grabado japonés
y de su presencia en Espaia

BARLES BAGUENA, Elena y ALMAZAN TOMAS, David, Estampas
Japonesas, Historia del grabado japonés y de su presencia en
Espana, Zaragoza, Fundacidén Torralba-Fortun y CAI, 2007 (ISBN
84-611-8908-6)

Los profesores de la Universidad de Zaragoza Elena Barlés
Baguena y David Almazan Tomas son, sin duda ninguna, de 1los
estudiosos que mas conocen en Espafa la historia y la
presencia de los grabados japoneses en los colecciones en
nuestro pais ya que llevan varios afos trabajando en el tema y
particularmente en el marco de un proyecto de investigacidn
I+D de caracter interuniversitario, tituladoInventario y
catalogacion de arte japonés en museos e 1instituciones
publicos y museos privados en Espana, liderado por 1la
profesora Barlés.
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Desde el principio debo decir que estos dos investigadores del
arte nipéon han allanado increiblemente el camino para el
estudio del arte japonés en Espafia, situando su Universidad de
Zaragoza a la cabeza de todos los centros en que se imparte
esta materia en nuestra geografia. Fruto de su investigaciédn
exhaustiva y rigurosa es el trabajo que presentan que ofrece
importantes y novedosas aportaciones ya constituye sin duda
el estudio mas completo hecho hasta 1la fecha sobre el
desarrollo general del coleccionismo de estampas japonesas en
nuestro paistanto del género Ukiyo-e (XVII-XIX) como del mundo
contemporaneo, asi como sobre la historiografia de su estudio
y las iniciativas llevadas a cabo para dar a conocer en
muestras y exposiciones esta sugerente manifestacidn artistica
nipona en Espafa.

El 1libro comienza con un estudio profundo e ilustrativo del
Legado de la tradicidén. El grabado en el antiguo Japdén, que
nos ayuda a situar desde el principio los grabados japoneses
en su lugar apropiado. Se describe cémo desde los periodos de
Asuka (552-645), de Hakuhd (645-710) y de Nara (710-794), en
que Japdén ya habia aceptado la escritura china, se
introdujeron también desde el continente nuevas formas,
iconograficas y técnicas, entre las que se encontraba 1la
técnica de impresién xilografica, ya conocida por el Celeste
Imperio. La xilografia mas antigua que se conserva en Japdén es
la denominada Darani, un mantra del milldén de pagodas,
realizada en el siglo VIII. Desde la Casa Imperial se mandaron
imprimir numerosas oraciones budistas, que se entregaron a los
templos mas importantes de esta religidén. Y desde entonces,
los grabados budistas se realizaron con una enorme difusidn en
los siguientes periodos, alcanzando una perfeccidon técnica
cada vez mayor. Fue en el Periodo de Edo (1615-1868) cuando
la técnica xilografica se convirtié en uno de los medios de
expresién de una nueva escuela pictdérica conocida con el
nombre de Ukiyo-e, que significa la pintura del mundo que
fluye. En esta obra se describe detalladamente 1o que
significo el desarrollo de este género tan importante en



Japén, que 1iba a pasar a Europa como una de las
manifestaciones mas reconocidas del archipiélago nipén. Al
desarrollo de la técnica del grabado contribuyd también el
deseo de las clases mas populares de tener obras de arte, que
no estaban al alcance de su poder adquisitivo. En los grabados
encontraron el modo de adquirir pinturas de los temas
populares, que la escuela de Ukiyo-e habia tomado como casi
exclusivos de sus obras: las mujeres mas conocidas en 1los
barrios de Edo, Osaka y Kyoto (bijin-ga); las escenas y
actores del popular teatro kabuki; los luchadores de sumé vy,
mas tarde, el paisaje relacionado siempre con la vida de los
japoneses de aquel tiempo. El estudio detallado de los temas
de la escuela del Ukiyo-e es de las partes mas interesantes de
este capitulo. No quiero terminar la fijacidn de este capitulo
sin destacar una caracteristica que los autores aplican con
tanto acierto al grabado japonés, y que podria sefialarse como
un rasgo peculiar de toda la pintura de Japdén: el no tener
inconveniente en cortar en los margenes del grabado parte de
una figura o de cualquier elemento que conforme 1la
composicidn, recurso que incita al espectador a traspasar con
su imaginacidén los limites de la obra. Este “ensanchamiento”
del tema, que lleva a la activa participacién del espectador
en la obra de arte, es algo caracteristico de la pintura de
Japdén en sus mejores épocas.

Después de una serie de ilustraciones de grabados en
espléndida reproduccién, sigue un capitulo sobre Innovaciodn.
El grabado en el arte contemporaneo japonés. Pienso que esto
es de lo mas inédito en publicaciones espafiolas, y tiene, por
consiguiente, un interés especial. La descripcién del arte
japonés contemporaneo es iluminadora: Los origenes del arte
contemporaneo japonés: de la apertura de Meiji (1868) a la
Bomba Atémica (1945); Las bellas Artes: tradicidén y
occidentalizacidon; Arte de vanguardia, Zen’ei bijutsu;
Renovacién y renacimiento del arte del grabado; El arte
japonés en la segunda mitad del siglo XX; Principales artistas
y tendencias del arte actual japonés y La calidad del grabado



japonés contemporaneo. Me parece especialmente interesante
esta visidén tan completa del arte japonés contemporaneo,
apenas conocido en Occidente, y que los autores describen
exhaustivamente al trazar la evolucidén del grabado japonés en
medio de las corrientes artisticas en el Japdn actual. Es una
aportacién muy interesante al conocimiento del arte de Japédn
desde su apertura a las corrientes estéticas occidentales y, a
la vez, un estudio de las influencias mutuas del arte de Japén
y de Occidente en la edad contempordnea. A este estudio sigue
una serie de ilustraciones que ponen de manifiesto todo lo
anterior.

A continuacién sigue un capitulo, de caracter completamente
inédito, que es producto de una exhaustiva investigacién en
nuestro pais: La presencia del grabado japonés en Espana. Como
ya he indicado, esta parte es altamente iluminadora para los
estudiosos del arte japonés, que encuentran aqui orientacién
para poder encontrar las colecciones espafolas en que hay
grabados japoneses. Desde la apertura de Japén en la Era Meiji
(1868-1912), el arte nipbén se dio a conocer en Occidente
gracias al fluido comercio que permitié la apertura de tiendas
y las Exposiciones Universales e internacionales. Fascinados
por la belleza de este arte, y en espacial por sus estampas
durante la segunda mitad del siglo XIX y primeras décadas del
XX (época del Japonismo) europeos y americanos desarrollaron
un intenso coleccionismo de piezas japonesas. A pesar de que,
en este periodo, Espafia y Japon tan apenas tuvieron directas
relaciones comerciales, fueron muchos los artistas, eruditos,
escritores y empresarios de nuestra geografia que
coleccionaron arte japonés, cuyos tesoros fueron a parar,
mediante legado o donacién, a distintos museos espafoles
especialmente de Barcelona, Madrid y Bilbao. Tras el vacio de
la Guerra civil vy postguerra surgieron otros coleccionistas
de Ukiyo-e, cuyas magnificas colecciones, entre las que se
encuentran obras de autores como Utamaro, Kiyonaga, Sharaku,
Hiroshige y Hokusai, se encuentra Museos publicos vy
privados (Zaragoza, Sevilla, Salamanca). También con el



impulso en las Ultimas décadas de la creacidén de Museos de
Arte contemporaneo, asi como la cada vez mas numerosa
celebracion de ferias y certamenes centrados en la produccién
artistica actual, los museos, instituciones y coleccioncitas
particulares de nuestro pais han comenzado a coleccionar
avidamente estampas y grabados de autores japoneses actuales
de reconocido prestigio. De todo ello da cuenta el libro

Finalmente, merece una mencidén especial la bibliografia por lo
completa que es y por lo detallado de sus divisiones. Primero
hay una bibliografia general sobre el grabado tradicional
japonés. Sigue una bibliografia sobre arte y grabado japonés
contemporaneo. Después viene una bibliografia sobre Japonismo
(hay que hacer notar que David Almazan es un especialista en
esta materia en Espafa). Y, finalmente, una bibliografia sobre
grabados japoneses en Espana (colecciones). Creo que es muy de
agradecer esta Bibliografia a todos los que estudian el arte
japonés en Espafa, y de un modo especial el grabado japonés.

Repito mi admiracién a estos dos profesores de la Universidad
de Zaragoza, que han conseguido poner el estudio del arte
japonés a una altura que no se conocia en ningln centro
universitario de Espafia. Ademas, han creado una escuela de
seguidores de la investigacidén del arte japonés, que no
existia en nuestro pais, siendo ya muchos los que toman a éste
como tema de sus tesis doctorales y como centro de sus
posteriores investigaciones. Este libro, resultado de un
esforzado trabajo de investigacidn, es un signo del
desarrollo de los estudios del arte de Japdén en la Universidad
de Zaragoza.



Historia del grabado japonés
y de su presencia en Espana

BARLES BAGUENA, Elena y ALMAZAN TOMAS, David, Estampas
Japonesas, Historia del grabado japonés y de su presencia en
Espafa, Zaragoza, Fundacién Torralba-Fortun y CAI, 2007 (ISBN
84-611-8908-6)

Los profesores de la Universidad de Zaragoza Elena Barlés
Baguena y David Almazan Tomds son, sin duda ninguna, de los
estudiosos que mas conocen en Espafa la historia y 1la
presencia de los grabados japoneses en los colecciones en
nuestro pais ya que llevan varios afios trabajando en el tema y
particularmente en el marco de un proyecto de investigacidn
I+D de caracter interuniversitario, tituladoInventario y
catalogacion de arte japonés en museos e 1instituciones
publicos y museos privados en Espafa, liderado por 1la
profesora Barlés.

Desde el principio debo decir que estos dos investigadores del
arte nipéon han allanado increiblemente el camino para el
estudio del arte japonés en Espafa, situando su Universidad de
Zaragoza a la cabeza de todos los centros en que se imparte
esta materia en nuestra geografia. Fruto de su investigacidn
exhaustiva y rigurosa es el trabajo que presentan que ofrece
importantes y novedosas aportaciones ya constituye sin duda
el estudio mas completo hecho hasta la fecha sobre el
desarrollo general del coleccionismo de estampas japonesas en
nuestro paistanto del género Ukiyo-e (XVII-XIX) como del mundo
contemporaneo, asi como sobre la historiografia de su estudio
y las iniciativas llevadas a cabo para dar a conocer en
muestras y exposiciones esta sugerente manifestacidn artistica
nipona en Espaia.
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EL 1ibro comienza con un estudio profundo e ilustrativo del
Legado de la tradicidon. El grabado en el antiguo Japén, que
nos ayuda a situar desde el principio los grabados japoneses
en su lugar apropiado. Se describe cémo desde los periodos de
Asuka (552-645), de Hakuhdé (645-710) y de Nara (710-794), en
que Japén ya habia aceptado 1la escritura china, se
introdujeron también desde el continente nuevas formas,
iconograficas y técnicas, entre las que se encontraba la
técnica de impresidn xilografica, ya conocida por el Celeste
Imperio. La xilografia mas antigua que se conserva en Japoln es
la denominada Darani, un mantra del millén de pagodas,
realizada en el siglo VIII. Desde la Casa Imperial se mandaron
imprimir numerosas oraciones budistas, que se entregaron a los
templos mas importantes de esta religidén. Y desde entonces,
los grabados budistas se realizaron con una enorme difusidn en
los siguientes periodos, alcanzando una perfeccidon técnica
cada vez mayor. Fue en el Periodo de Edo (1615-1868) cuando
la técnica xilografica se convirtid en uno de los medios de
expresién de una nueva escuela pictdérica conocida con el
nombre de Ukiyo-e, que significa la pintura del mundo que
fluye. En esta obra se describe detalladamente 1lo que
significo el desarrollo de este género tan importante en
Japén, que 1iba a pasar a Europa como una de 1las
manifestaciones mas reconocidas del archipiélago nipdén. Al
desarrollo de la técnica del grabado contribuydé también el
deseo de las clases mas populares de tener obras de arte, que
no estaban al alcance de su poder adquisitivo. En los grabados
encontraron el modo de adquirir pinturas de los temas
populares, que la escuela de Ukiyo-e habia tomado como casi
exclusivos de sus obras: las mujeres mas conocidas en los
barrios de Edo, Osaka y Kyoto (bijin-ga); las escenas y
actores del popular teatro kabuki; los luchadores de sumé vy,

mas tarde, el paisaje relacionado siempre con la vida de los
japoneses de aquel tiempo. El estudio detallado de los temas
de la escuela del Ukiyo-e es de las partes mas interesantes de
este capitulo. No quiero terminar la fijacidn de este capitulo
sin destacar una caracteristica que los autores aplican con



tanto acierto al grabado japonés, y que podria sefalarse como
un rasgo peculiar de toda la pintura de Japdén: el no tener
inconveniente en cortar en los margenes del grabado parte de
una figura o de cualquier elemento que conforme 1a
composiciodn, recurso que incita al espectador a traspasar con
su imaginacidén los limites de la obra. Este “ensanchamiento”
del tema, que lleva a la activa participacién del espectador
en la obra de arte, es algo caracteristico de la pintura de
Japon en sus mejores épocas.

Después de una serie de ilustraciones de grabados en
espléndida reproduccién, sigue un capitulo sobre Innovacion.
El grabado en el arte contemporaneo japonés. Pienso que esto
es de lo mas inédito en publicaciones espafiolas, y tiene, por
consiguiente, un interés especial. La descripcién del arte
japonés contemporaneo es iluminadora: Los origenes del arte
contempordaneo japonés: de la apertura de Meiji (1868) a la
Bomba Atémica (1945); Las bellas Artes: tradicidn y
occidentalizacidon; Arte de vanguardia, Zen’ei bijutsu;
Renovacion y renacimiento del arte del grabado; El arte
japonés en la segunda mitad del siglo XX; Principales artistas
y tendencias del arte actual japonés y La calidad del grabado
japonés contemporaneo. Me parece especialmente interesante
esta visidén tan completa del arte japonés contemporaneo,
apenas conocido en Occidente, y que los autores describen
exhaustivamente al trazar la evolucidn del grabado japonés en
medio de las corrientes artisticas en el Japén actual. Es una
aportacidén muy interesante al conocimiento del arte de Japén
desde su apertura a las corrientes estéticas occidentales y, a
la vez, un estudio de las influencias mutuas del arte de Japén
y de Occidente en la edad contempordnea. A este estudio sigue
una serie de ilustraciones que ponen de manifiesto todo lo
anterior.

A continuacién sigue un capitulo, de caracter completamente
inédito, que es producto de una exhaustiva investigacién en
nuestro pais: La presencia del grabado japonés en Espaha. Como



ya he indicado, esta parte es altamente iluminadora para los
estudiosos del arte japonés, que encuentran aqui orientacién
para poder encontrar las colecciones espafiolas en que hay
grabados japoneses. Desde la apertura de Jap6n en la Era Meiji
(1868-1912), el arte nipdén se dio a conocer en Occidente
gracias al fluido comercio que permitié la apertura de tiendas
y las Exposiciones Universales e internacionales. Fascinados
por la belleza de este arte, y en espacial por sus estampas
durante la segunda mitad del siglo XIX y primeras décadas del
XX (época del Japonismo) europeos y americanos desarrollaron
un intenso coleccionismo de piezas japonesas. A pesar de que,
en este periodo, Espafia y Japon tan apenas tuvieron directas
relaciones comerciales, fueron muchos los artistas, eruditos,
escritores y empresarios de nuestra geografia que
coleccionaron arte japonés, cuyos tesoros fueron a parar,
mediante legado o donacién, a distintos museos espafoles
especialmente de Barcelona, Madrid y Bilbao. Tras el vacio de
la Guerra civil vy postguerra surgieron otros coleccionistas
de Ukiyo-e, cuyas magnificas colecciones, entre las que se
encuentran obras de autores como Utamaro, Kiyonaga, Sharaku,
Hiroshige y Hokusai, se encuentra Museos publicos vy
privados (Zaragoza, Sevilla, Salamanca). También con el
impulso en las uUltimas décadas de la creacidén de Museos de
Arte contemporaneo, asi como la cada vez mas numerosa
celebracién de ferias y certamenes centrados en la produccidn
artistica actual, los museos, instituciones y coleccioncitas
particulares de nuestro pais han comenzado a coleccionar
avidamente estampas y grabados de autores japoneses actuales
de reconocido prestigio. De todo ello da cuenta el libro

Finalmente, merece una mencidén especial la bibliografia por lo
completa que es y por lo detallado de sus divisiones. Primero
hay una bibliografia general sobre el grabado tradicional
japonés. Sigue una bibliografia sobre arte y grabado japonés
contemporaneo. Después viene una bibliografia sobre Japonismo
(hay que hacer notar que David Almazan es un especialista en
esta materia en Espafa). Y, finalmente, una bibliografia sobre



grabados japoneses en Espafa (colecciones). Creo que es muy de
agradecer esta Bibliografia a todos los que estudian el arte
japonés en Espafia, y de un modo especial el grabado japonés.

Repito mi admiracién a estos dos profesores de la Universidad
de Zaragoza, que han conseguido poner el estudio del arte
japonés a una altura que no se conocia en ningln centro
universitario de Espafa. Ademas, han creado una escuela de
seguidores de la investigacidén del arte japonés, que no
existia en nuestro pais, siendo ya muchos los que toman a éste
como tema de sus tesis doctorales y como centro de sus
posteriores 1investigaciones. Este libro, resultado de un
esforzado trabajo de investigacidn, es un signo del
desarrollo de los estudios del arte de Japdén en la Universidad
de Zaragoza.

ELl nacimiento del grupo de
Bellas- Artes y Su
importancia en el arte
contemporaneo libio: Analisis
Estético- Plastico

Desde 1la apertura de Galerias de Arte (especialmente Dar
Al-Funun) y tras la creacidén en 1986, de 1la Facultad de
Bellas Artes de Tripoli (donde acuden a estudiar un
numero notable de jovenes prometedores que contribuyen a
dinamizar 1las tendencias pictdéricas de nuestro pais), la
actividad artistica en Libia se ha transformado vy
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revolucionado considerablemente.

La Facultad de Bellas Artes de Tripoli posee un claustro
integrado por profesores extranjeros del mundo arabe (sirios,
egipcios, sudaneses, iraquies..) muchos de los cuales residian
y se han formado en Europa. Todos ellos elaboraron programas
de estudios que comprendian asignaturas tales como pintura al
0leo, escultura, ceramica y grabado. Asi mismo consiguieron
crear un ambiente adecuado y propio para que surgiera una
produccién artistica que tuvo repercusiones en toda la faceta
artistica del pais.La primera promocidén de licenciados salié a
principios de los afios noventa entre los que cabe destacar:
Salah Al-Sharda, Yamal Edub, Suaad Al-Shuehdi, Madiha Al-Naas,
Fathia Al-Tor (estas tres uUltimas artistas se retiraron del
mundo de 1la pintura por circunstancias desconocidas),
Abdurrazag Al-Riani, Yosef Efates, Nayla Al-Faitorri, Afaf Al-
Sumali, Fathia Al-Yarrochi, Matug Aborawi, Naser Ab-Sda, Salh
Blhaj, Adel Doga, Muftah Fajer, etc.

Debemos referir de esta generacidon la aparicidén de un grupo
compuesto por cuatro artistas que desde un principio ya
destacaban en su produccidén plastica. La Casa del Arte de
Tripoli se fijo en este grupo y los apoyd, facilitandoles el
poder realizar sugerentes exposiciones en el recinto. Esta
circunstancia les transmite una proyeccidén internacional que
les supone un paso hacia adelante dejando de ser artistas
meramente locales. Su reconocimiento viene dado por su
precocidad en la manera de entender el arte, aunque cada uno
mantiene su propia personalidad y estilo. Este grupo lo
conforman Abdurrazag Al-Riani, la artista Afaf ALl-Sumali vy
Nayla Al-Faitorri, Yosef Efates. A lo largo de su trayectoria
artistica van conociendo a nuevos artistas fordneos y se ven
beneficiados por los diversos encargos que el Estado solicita
a la Casa del Arte y estd a su vez se lo encomenda a estos
pintores. En 1994 exponen por primera vez en esta galeria de
forma colectiva en la exposicién "El invierno" incorporandose
otros pintores a este grupo entre los cuales; Anwar Bazza y



Marie Al Telisi. Este elenco de artistas mantienen un nivel
profesional muy elevado.

A continuacién vamos a exponer las obras de los pintores
mencionados con una breve descripcién de sus trabajos mas
significativos.

Abdurazaq Alreani nacido en Tripoli en 1968. Licenciado por
Bellas Artes en 1991. Demostrd su capacidad y talento desde el
inicio de sus estudios. Esta circunstancia facilitdé que sus
profesores se fijaran en él y lo apoyasen y dirigiesen por
otros caminos en el campo de la pintura. Conoce a su profesor
el pintor sirio Ali Al-Jalil, el cual lo encauza y asesora
hasta su proyecto final de carrera. Ha participado en
numerosas exposiciones nacionales e internacionales como por
ejemplo exposicidén internacional del Retrato, Malta, 1994;
Exposicién individual en Malta, 1997; 1la colectiva con sus
colegas de la Casa del Arte “El invierno”, 1994; ha trabajado
en los talleres de la Casa del Arte realizando encargos para
la realizacidén paisajes costumbristas y populares, etc.,
consiguiendo hacerse muy conocido en el estilo realista.
Posteriormente se incorpora al grupo perteneciente a los
artistas realistas para documentar la historia libia.
Posteriormente el pintor durante la década del 2000 fue
becario universitario facilitandole la ampliacidén de estudios
en la Academia de Roma. En este periodo participdé en concursos
pictdéricos obteniendo el premio Nuevo Arte 2003.

Observamos en este artista su preocupacién por la objetividad
de las formas, su concepto plastico se entronca hacia
corrientes hiperrealista que se desenvolvieron en la década de
los anos 60 en diferentes puntos de Europa y Estados Unidos.
No obstante el sentido estilistico de Alreani se decanta a una
idea costumbrista de cotidiano proceder (vida tradicional
libia).



El realismo que captamos en su obra “Juego popular” 6leo sobre
tela, 200 x150 cm. 1991, conjuga cierta previsibilidad
referencial, con estimaciones ingenuitas.., resultados que nos
hacen entender de modo sencillo su identidad tematica. E1
caracter iconografico se sitlUa en una percepcién a veces
fotografica, pero como he querido sugerir en un ambiente de
interpretada concepciodn.

Afaf Al -
Somali Acuarela
sobre papel.
1996. Tripoli

Por otro lado debemos mencionar al cényuge de Alreani, Afaf Al
— Somali. Afaf nacida en 1la capital libia en 1969. Licenciada
en Bellas Artes por la Universidad de Tripoli en 1992. Durante
su paso por la Universidad conocid a su actual marido el
pintor Abdurazaq Alreani. La trayectoria artistica de la
pintora comenzé al finalizar sus estudios, destacando como
reconocida acuarelista en la que plasma escenas de los barrios
de Tripoli (edificios viejos, puertas de viviendas antiguas y
mobiliario urbano). Trabajo en los talleres de la Casa del
Arte “Dar al Funun” y expuso por primera vez en la exposicidn
colectiva “El Invierno” en 1996, demostrando su valia
artistica.

Abdurazaq Alreani: Juego
popular. O0leo sobre tela.
1991. Tripoli

Esta ideologia estética de Abdurazag Alreani influye
poderosamente en la obra de Afaf Al — Somali (con la que
comparte vida y trabajo). Las acuarelas de esta pintora
(1996-97) efectivamente se apoyan en principios que hemos



hablado con anterioridad, pero con una definicidén aun mas
formalista, el dibujo técnico, la perspectiva y la concrecién
del detalle, establecen una lectura rigurosa, donde la agudeza
del objeto forma parte de su espiritu constructivo.

En el caso de los pintores Yosef Eftes y Nayla Al-
Fituriconstituyen un caso similar a sus compatriotas
anteriormente mencionados, dejandose influir por los artistas
profesores extranjeros de dicha facultad.

Youssef Eftes, nacido en Tripoli en 1966 incorporandose a la
Facultad de Bellas Artes a finales de los 80. Se trata de un
personaje muy activo que participa en todos los eventos
culturales organizados por esta facultad. Conoce a diversos
pintores extranjeros, profesores de esta Universidad, en
especial al profesor iraqui Husam Ali con el que entabla gran
amistad. Este Ultimo encauza artisticamente a Eftes hacia
otras areas artisticas tanto en el campo de la pintura como el
de la escultura. Debido a esta actividad Youssef logro formar
un grupo de artistas de su generacidén sujetos a las mismas
inquietudes culturales, caben destacar; Naser Abusuwa, Nayla
Al Fituri y Fathia Tor, con la inestimable colaboracién del
citados profesores. Todos de procedencia extranjera que
abrieron sus percepciones culturales hacia otras tendencias e
influencias mas contemporaneas y ligadas a las corrientes
europeas. Youssef se licencid en 1993. Al terminar su etapa
universitaria, se unid con otros pintores de la galeria Dar al
— Funun “Casa del Arte” junto a sus compaineros Nayla, Afaf,
Abdul Razaq.., para trabajar como artistas profesionales de
esta galeria. Esta circunstancia resultd muy significativa
pues les permite relacionarse con otros artistas y expertos
foraneos y nacionales como Ali Ramadan (fuerte apoyo para el
pintor). Esta casa le da la oportunidad deexponer en su
prestigiosa galeria y consigue exponer de manera colectiva en
Malta en 1993, en “el Festival de la Paz y la Exposicidn
Internacional de Retrato” celebrada en la ciudad de La Veleta
(capital de Malta). Es por esta época cuando el pintor es cada



vez mas reconocido como artista comprometido. En 1995 adquirid
el segundo premio en la Primera Bienal Internacional de
Pintura de Malta. Desde mi punto de vista, fue el pintor mejor
considerado de su generacién debido a su prolifica actividad
tanto en exposiciones nacionales como internacionales, siendo
la Exposicién “El Invierno”celebrada en la Casa del Arte en
1994, 1la que supuso un punto de inflexidén en su quehacer
profesional, pues atrajo a multitud de compradores vy
admiradores de su obra.

Youssef Eftes:
Mujer. Acrilico| Youssef Eftes: Abstraccién.

sobre tela. Acrilico sobre tela.
1993-1995. 1993-1995. Tripoli
Tripoli

La pintura de Youssef Eftes, queda definida por un lenguaje,
donde la expresividad es el factor mds significativo y su
subjetividad que busca estados mentales y animicos. El binomio
figuracidén/abstraccién forma parte de su 1inquietud
experimental, razones poéticas por la cuales desarrollara
temdticas de riqueza plastica. Referencias de la naturaleza
sugeridas desde la interpretacién desnuda y diseccionada de la
forma, capaz ésta de abordar insospechadas respuestas.
Pictoricidad jugosa, flexible y dudctil en 1la valoracidn
inmaterial del espiritu.. colores luminicos y especialistas
emergentes de estructuras abiertas al juicio constructivo;
ordenacion composicién al contrastada y alterna, con el
propésito de conquistar territorios exentos de constrefiidas
normas.



En realidad la obra de Youssef se encamina en 1la
reivindicacion del caracter humano, muy en consonancia al
criterio del Expresionismo, que profundizado por Goya, abre
las puertas a la expresion libre que tendra lugar en el siglo
XX.

Nayla Al-Fiturinacida en Tripoli en 1969. Comenzdé su labor
artistica en los talleres en la facultad de Bellas Artes a
finales de los afios 80, donde se dejé influenciar por sus
companeros y profesores extranjeros. ELl profesor y artista
sirio Fauruz Hizi (formado en Rusia) se fijé en su trabajo y
la dirigié abriéndole otros caminos dentro del arte pictdérico
de una forma particular y creativa. Asimismo tuvo la
oportunidad de conocer al artista y profesor iraqui Hussan
Ali, en los talleres de escultura del Departamento de
Escultura. Este profesor formé un grupo formado por sus
alumnos del que era miembro la pintora. Ella realizé trabajos
de pintura y escultura gracias a sus colaboraciones con sus
profesores. Todas estas circunstancias favorecieron su
enriquecimiento artistico durante su etapa universitaria,
periodo en los que exponia junto con sus compafieros en las
Universidades. Se licencidé en 1991 por el Departamento de
Pintura. Fue seleccionada por “Dar al-Funun”(Casa del Arte)
junto a su compafiero Yosef Eftes para trabajar como artistas
profesionales de esta galeria, y este hecho resultd muy
significativo porque 1les permite relacionarse con otros
pintores tanto nacionales como extranjeros. Esta casa le da la
oportunidad para exponer en su prestigiosa galeria, asi como
de darse a conocer en diversos ambientes sociales gracias a la
publicidad otorgada por el mundo del periodismo. Bajo mi
perspectiva la Exposicién “El Invierno”celebrada en “Dar al-
Funun”(la Casa del Arte) en 1994, supuso un punto de inflexidn
en su quehacer profesional, pues atrajo a multitud de
compradores y admiradores de su obra.

Nayla es una pintora muy polifacética, las obras que
observamos elaboradas en los anos 90 nos manifiestan su



interés por la pictoricidad, es decir, por ir abordando 1los
diferentes temas desde una éptica purista, donde el medio ya
sea collage, 6leo o acrilico se convierten en la razodn
expresiva.

El color saturado, contrastado y dindmico constituye entre
otras cuestiones plasticas, la linea indagatoria de 1la
artista, aunque a continuacidén advertimos inquietudes
heterogéneas.

El sentido figurativo que la artista Nayla posee, no queda en
la literalidad de lo previsible, sino que actla buscado
soluciones abstraidas capaces de crear estimaciones muy
significativas, a veces poéticas (serie flores) y en
determinadas ocasiones lecturas descarnadas de lo humano
(serie figuras y desnudos).

Una artista con vocacidén experimental sin perder la esencia de
un referente motivador, incorporado este, a una percepcion
personalisima. Tal vez fundamentada en conceptos
expresionistas contemporaneos cargados de riqueza gestual vy
matérica.

Zendo: Al lado
feo. Mixta

Nayla Al-Fituri:
Oscuridad. Collage y

tinta sobre papel. sobre papel.

1993-96.Tripoli 2002. Tripoli.
Otro de los pintores de la generacidon es Nasser Abu Suwa
“Zendo”, nacidé en Tripoli en 1967 pero posteriormente su

Zendo: Expulsién. Oleo
sobre tela. 1992-1993.
Tripoli




familia se trasladd a la localidad de donde procedian, Nalut,
situada en las montafas occidentales al norte del pais. El
paisaje de esta regién le influydé en su trayectoria artistica
y que trataremos mas adelante. A finales de los afos 80 se
matriculo en la facultad de Bellas Artes, estableciendo
amistades con sus colegas de su generacién antes mencionados,
realizando numerosas exposiciones colectivas con ellos desde
1989 hasta 1993. En su periodo universitario conocidé a los
profesores como Ali Al-Jalil, que lo dirigi6 al campo de la
pintura. Nuestro autor realiz6 durante esta época una serie de
trabajos al 6leo donde se expresaba la expulsién de los
insurgentes durante la ocupacién italiana. Pertenecié al grupo
de escultura dirigido por el profesor iraqui Hussam Ali, donde
demostrd su capacidad escultérica realizando obras de gran
calado. Artista de caracter introvertido crea su mundo de un
modo paciente, sin prisas, hasta que en 1996 expuso de manera
colectiva en el Centro Cultural Francés en el evento titulado
"Entre la realidad y la imaginacién", junto a sus amigos Matug
Aborawi y Sami Azuli, entre otros. Se incorpord a 1las
actividades de Dar Al-Funun (La Casa del Arte) a finales de
los anos 90, con el inestimable apoyo de su amigo y director
de la seccidén de galerias Imad Bacha Aga. Expuso por primera
vez en la Casa del Arte en el afo 1999, donde demostrd su
calidad y la aceptacién por el publico de sus obras, pues
consiguid vender todas las que expuso, y en donde plasma de un
modo peculiar y diferente a los miembros de su generaciodn
tematica y estilos dignos para su estudio. En esta exposiciodn
tanto los criticos de arte como sus compaferos reconocieron su
labor plastica. De esta manera el critico Ali Zuek afirmé:

Con esta muestra de treinta y cinco cuadros realizados al
6leo y tempera gruesa, nos confirma Naser que las cosas y las
personas no siempre se desenvuelven en un mundo brillante y
transparente, sino que la naturaleza del hombre es cruel y
carente de refinamiento, y es por eso por lo que no lo ha
pintado. Abu Sowa es un artista serio y competente, silencioso
y reflexivo. Licenciado en Bellas Artes en 1993, no ha



saltado, saltos magicos en el circo del arte moderno , no
pinté temas preferida para los modernos artistas (favorecida
en la pintura, y rechazada en realidad) tal como el mundo de
la industria, los metales de carreteras ( el asfalto), y los
bodoques de cemento y el bullicio de las ciudades (el
trafico).

No ha pintado lugares alegres celebrada con intimidad vy
ternura, ni las siestas vy ni las sombras de los jazmines, 1lo
que esconde la parte alta de los paredes. En sus cuadros
encontramos, rocas agrupadas de alta densidad cromatica, sus
composiciones, se parecen las formas de los naranjos.. pues
nuestro artista he decidido ser solo él. Artista con gran
talento , merece todo nuestro soporte, y estimulo, para no
renunciar su aspiracién artistica, por razones y necesidades
de vida, y verse obligado al mercado del arte .. eso seria
verdadera perdida para la nacién. Un artista en su plasmacién,
el sueno, la pasién, y orgullo inspirados por Aljabal (la
montafia occidental libia); su mundo visual que le rodea, lugar
donde naci6, y lo admirdé, y dibujdé su rocas, entre otras de
sus cosas descuidadas. En el O0leo de fuerte claroscuro,
contrastado por un fondo muy negro, recuerda las pinturas
barrocas espanolas. Las formas redondeadas crean unos ritmos
circulares organicos contrastados por la vertical del primer
plano. Los grafismos de rayado sobre las figuras representadas
le otorgan a la obra un caracter moderno y contemporaneo.

Dentro de esta promocién podemos referirnos a Matug Aborawi,
natural del pueblo costero “Al Gharabuli” provincia de
Tripoli. Se matriculdé en Bellas Artes a finales de los afos
80, incorporandose al Departamento de Pintura donde establece
gran amistad con sus compaferos. En este periodo recibe clases
de Ali Jalil y Lamin Othman, por destacar algunos, aunque
recibid influencias del pintor iraqui Husam Ali, al igual que
el resto de su grupo, propiciadas por las multiples reuniones
realizadas entre este profesor y sus alumnos. Participd en
numerosas exposiciones colectivas en el ambito universitario.



En 1993 se licencié y fue seleccionado como becario en el
mismo departamento impartiendo clases de pintura bajo la
direccién de su profesor Lamin Othman. Compaginando su trabajo
como profesor universitario, impartid clases en talleres de
pintura en Educacién Secundaria en un Centro Privado e
Institucional de Educaciéon Secundaria. En 1996 organizdé una
exposicion colectiva en el Instituto Cultural Francés junto a
sus colegas Sami Zuli, Naser Abusuwa y Tareq Abu Hamed,
llamada “Entre la realidad y la imaginacion”. A partir de este
momento se da a conocer en otras galerias como Dar Al Funoon,
invitandolo a exponer en esta sala de manera individual en
1998, titulandose Zero. Este evento muy positivo y que
recibidé una reconocida critica a su trabajo. A finales de los
afos 90 conocidé al pintor austriaco Martin Hochtel
estableciendo una amistad duradera, donde compartian
experiencias artisticas, quedando muy influido por 1los
conocimientos de Hochtel. En 1999 viaja a Caracas invitado por
el embajador de Venezuela en Libia, realizando durante su
estancia en la capital una exposicidén en el Centro Artistico
Latinoamericano "Cilar". En la década del 2000 fue becado por
la Universidad de Tripoli para estudiar y perfeccionarse en su
arte en Espafia. Alli se instala en la ciudad de Granada y se
matricula como alumno en el tercer ciclo. Conoce al pintor
Francisco Luis Bafios que le dirige su tesis doctoral y 1o
encauza hacia otros conocimientos plasticos y le abre otros
caminos, resultandole muy positivo la adquisicién de nuevas
técnicas aplicables a su posterior pintura.

A continuacidén vamos a exponer algunas de sus obras realizadas
en tres etapas claramente diferenciadas para demostrar su
evolucién gracias a sus relaciones con pintores extranjeros y
a su estancia en otros paises, pues el pintor goza de
inquietudes que hacen que viaje por diversos paises con el fin
de asimilar nuevas nociones y experiencias extrapolables a su
arte. Las obras a destacar durante la década de los afos 90
parten de una actitud y pensamiento relacionado con el
Expresionismo Abstracto, si bien tal movimiento indagé a



través de la subjetividad abstracta. En Matug existe una
concomitancia al referente figurativo capaz de convertirse en
la emotividad del tema y sustento alegdérico de 1las
experimentaciones plasticas que tienen lugar. Sentimiento vy
diseccion de la forma buscando sus valores mas internos. No
cabe duda que el sentido estético contemplado constituye una
visién de la realidad sensible, la cual se entronca a las
lineas pictdricas que acontecieron de modo significativo en la
segunda mitad del siglo XX. Gesto matérico en la estridencia
cromatica, emergente de estructuras dinamicas donde componen
con fuerza y dramatismo expresivo el entorno del artista.

En el siguiente periodo desarrollado principalmente en Granada
(Espana), configuran una serie de trabajo; realizados durante
el periodo 2005-08, en la que el autor edifica a través de su
mirada un espacio sugestivo. Los cuadros plasman luminarias de
perfiles incandescentes, cuya temperatura hiumeda sigilosamente
nocturna, de cielos profundos y pensamientos independientes
armonizan con los sueios del artista. Debemos aclarar de este
periodo que el pintor no olvida su influencia e inspiracidn de
las cuevas de Tasili, donde el animal siempre juega un
protagonismo fundamental.

Matug Aboraw: Matug Aborawi:
. ) Matug Aboraw: ) , ,
Sueno II. Oleo . ., . Inmigracion hacia el
Figuracion. Oleo
sobre papel. Norte III. Acuarela

sobre papel, 1998

1997 2008. Granada.

Matug Aborawi, pinta la inmigracién subsahariana llegada a las
costas espafiolas, constituyendo una realidad latente vy




dramatica que denuncia a través de una serie de obras. Hechos
interpretados con talante creativo e interesante belleza. Una
estética que nos abraza y posiciona, pateras de formas
simbélicas en diluidas superficies de acuoso color.
Efectivamente Matug dialoga con el mar desde la inquietud,
desde la esperanza y la calma. Sus aves protectoras dirigen la
travesia. Como afirma el pintor Francisco Luis Bafos en 1la
revista El legado andalusi, "El artista Matug, nacido en una
cultura de vocacidén humanistica, donde el uso de la palabra,
la contemplacién y la mirada limpia son pilares proyectivos;
junto a su experiencia europea tanto vivencial como en el
campo de las artes, confieren a la pintura expuesta, una
vitalidad creativa de elevado interés. La obra del pintor
libio Matug Aborawi, construye desde la espiritualidad
arraigada, formas implicadas en el conocimiento del hombre".

A finales de los afios 90 surge la segunda promocién de
pintores 1libios de la Universidad de Tripoli, que
posteriormente se incorporan a la vida cultural de la ciudad.
Estos se encontraron en igual circunstancia, ya que tuvieron
los mismos profesores que los anteriores, los cuales le
abrieron nuevos caminos artisticos. Entre los pintores mas
sobresalientes de esta promocién podemos destacar a Mohamed
Abumeis, Salah Zagruna, Mariam Abani, Elham Al-Furyani, por
citar algunos. Y mas tarde nace la segunda generacién como,
Abdul-Ati Tabtaba, Mohamed Abumeis, Salah Zagrun, Mariam Al-
Abani, Elham El Feryani, Nihal Ben-Yazid, Abd Yawad Abd, Huda
Bin-Musa, Yusef Dai El-Lél, Hamed al-Bakush, Mariam Al-Hiyayi,
Abdel-Naser Al-Shibani,

Mohamed Abumeis nacidé en Tripoli (Libia) en 1970, y ha vivido
y trabajado en Tripoli. Se incorpordé a la facultad a finales
de los afios 80, donde estudid en el Departamento de Pintura y
expuso durante su etapa como estudiante en numerosas
actividades artisticas en la Universidad. Mdas tarde fue
adquiriendo gran prestigio tal y como lo corroboran su
trayectoria profesional durante los ultimos 20 afos. Durante



la etapa 1996 a 2000, trabajé como becario en el mismo
departamento realizando trabajos de investigacidn e
impartiendo una labor docente. Es en esta etapa cuando
comienza a exponer sus trabajos en numerosas exposiciones
tanto nacionales como internacionales, como las organizadas en
el Reino Unido, Italia, Egipto, Argelia, Tilnez, Alemania y
Francia. En la década del 2000 consiguid una beca en el Reino
Unido para mejorar y perfeccionarse en sus estudios, donde
demuestra su gran capacidad creativa. Como artista Abumeis
experimenta en sus primeros trabajos un intento por transmitir
al espectador la belleza seductora y el misterio de su tierra
natal a través de sus pinturas.

En la década del 2000 el pintor establece una conexidén entre
los rasgos de su cultura personal vinculandola a la influencia
del arte contemporaneo occidental, dejandose inspirar por
artistas como Paul Klee y Munch, entre otros. Como podemos
observar en el trabajo presentado y titulado "Ululation"
guarda cierta similitud con la obra de Munch "El grito", la
cual esta aderezada con ciertos elementos que nos recuerdan a
un Paul Kleemaduro. Nos habla de un “grito callado” con cierta
ingenuidad. El personaje (seguramente una mujer engalanada con
pendientes y pafiuelo y las mafios adornadas con henna) lanza un
grito en una oscuridad mas propia de un atardecer, lo que nos
llevaria a pensar en un acto del folklore del Magreb. De
hecho, el titulo, nos saca de toda duda “Ululacion”. Introduce
ciertos elementos simbélicos (el pez), pero mas como elemento
decorativo, es decir, sin un contenido especifico. Podria ser
una pintura de “transicidén” hacia lo que trabajara mas
adelante ya instalado en Inglaterra.

Esta transicién de la que hablédbamos, va a llevar al artista
hacia planteamientos mds abstractos, pero sin abandonar 1o
gestual. Y recuperamos de nuevo a Paul Klee, artista que al
parecer ha tenido gran influencia en Mohamed Abumeis. En
“Danza Bereber” como en “Danza Folklérica” utiliza el color
luminoso e introduce la linea, de nuevo nos recuerda a Klee en



su pintura “Vapor y veleros”, donde combina la abstraccién con
lo gestual a través de la linea. El viaje de Mohamed es
inverso al de Klee, mientras que éste descubre Tlnez desde
Europa, Mohamed descubre Europa desde Libia. Su color se
vuelve mas estructurado, mas especifico, sin titubeos e
incluso se atreve con tamafos mds amplios. El artista va
tomando seguridad en su camino. El espacio del lienzo va
siendo cada vez mas recargado, casi asfixiante, tal vez como
la gran ciudad europea en la que se encuentra. Mohamed siente
la necesidad de encontrar un “0Oasis” de paz y para ello
recurre al recuerdo de su tierra natal. El color es muy
importante en su obra y funciona como un proceso estético,
especialmente la relacidén entre tonos dia y noche y los
contrastes y la relacién complementaria de los tonos cdlidos y
frios.

Mohamed Abumeis: Mohamed Abumeis. Danza
Ululation. bereber.
Oleo sobre tela. 2003.| Acrilico sobre tela.
Tripoli 2004. Reino Unido

Otro pintor a destacar es su buen amigo Salah Zagruna. Nacid
en Tripoli, Libia en 1970. Se licencidé en Bellas Artes de
Tripoli en 1994 donde ensefido. Obtuvo el Master de Roma de la
Academia de Bellas Artes en el afo 2000. Ha expuesto varias
veces en Libia y en 1997 representdé a Libia en la Expo Arte
97, que es una de las exposiciones de arte internacionales mas



importantes en Italia que se celebré en la ciudad de Bari.
1999, una colectiva en Tripoli. 2002 "Storie Antiche" wun
personal de la Universidad para extranjeros de Perugia.
“"Collettiva Internazionale di Pittura" en el Museo Municipal
de Umberto Mastroianni, Marino (Roma).

El concepto pictérico de Zagruna se desenvuelve en una idea
primitivista, la cual define de un modo evidente sus ancestros
culturales. La cueva de Tasili centro neuralgico para muchos
pintores contempéranos libios, concreta en las obras que
observamos, una influencia fundamentada en el trazo y la
huella, también en una iconografia , que si bien, Zagruna la
idealiza y transgrede hacia su cosmos personal y que nos
relaciona contastemente a las pictografias halladas en el
muro. Nuestro artista impulsa una metodologia experimental vy
abierta, 1la trayectoria de 1la 1linea se subordina
linglisticamente al gradiente matérico. El dialogo existente
entre ambos recursos nos sugiere una percepcién magica. La
nocién de tiempo ya sea pasado o presente, imbricado en la
factura del medio y sobre todo en su juicio especialista,
alentando al espectador a una conciencia originaria. Por otro
lado, la reivindicacién del soporte plano a Zagruna le seduce,
es como si encontrara en la superficie respuestas, para
ejecutar sobre el mismo sus intenciones estéticas.
Especulaciones que hallan 1luz, a través una rica y jugosa
modulacion de las grafias y las atmdsferas.




Salah Zagruna:
Mandarini.
Mixta sobre tela.
2002-2003. Roma

De esta generacidén podemos hablar de 1la artista Mariam Al-
Abani. Nacidé en Tripoli en 1973 y a principios de los 90 se
matriculd en la Facultad de Bellas Artes de la capital Libia,
pero tenia experiencia en el arte plastico promovido por su
padre el pintor Ali Abani. Esta circunstancia le otorga cierta
ventaja respecto a sus compafieros. Se licencidé en 1995 y se
reinicié su actividad como pintura individualista en 1997
donde expuso por primera vez en la galeria “Villa Die” de
Tripoli. Del trabajo de Mariam vamos a considerar cinco
cuadros, que definen toda su trayectoria durante los afos
mencionados.

Salah Zagruna: Suefio.
Acrilico sobre tela ,
2005. Roma

Mariam Abani desarrolla un trabajo pictérico en torno al
realismo, su produccion tiene dos vertientes estéticas bien
diferenciadas. En la década de mitad de los afos noventa
encontramos obras con un sentido costumbrista, temas
cotidianos cercanos a Lla artista y fundamentados
lingliisticamente en una narracidén previsible y literal,
titulos como “mi abuela o la abuela y la nieta” obedecen a un
tratamiento de la pintura subordinado a 1la importancia
icnografica que se desprende de sus inquietudes ante la forma.
La pintora como becaria de 1la Universidad consiguid
trasladarse a Roma donde conocid pintores italianos y de otros
paises suponiéndole una influencia muy positiva reflejados en
sus siguientes trabajos. El segundo periodo, la década del los
afnos 2000, especialmente elcuadro titulado “Dama”, sin
olvidar su apreciacidén objetiva de 1la forma se proyectan con
un criterio mas plastico, la linea del dibujo, la sintesis, vy
el tratamiento cromatico van tomando una mayor independencia
en la relacioén referencial del objeto. No cabe duda que Mariam
Abani es una artista abocada al realismo pero en el caso
Gltimo que nos referimos parece ser que va encontrado
respuestas mucho mas sugerentes en virtud a su indagacidn.



Dama. Oleo sobre
madera.Década del
2008. Tripoli

Elham El Ferjani nacidé en Tripoli en 1972. Se matriculd en
Bellas Artes de Tripoli en 1992 donde conocié a otros colegas
suyos. Desde el primer momento demostrd su capacidad para el
arte pictorico. Licencié en 1995. Trabajdé como asistente en el
Departamento de pintura durante las cuales participa en unas
exposiciones colectivas. En 1996 se trasladé a Belgrado donde
realizd un Master de Pintura en la Facultad de Bellas Artes de
la antigua capital yugoslava, terminando el postgrado en 1998.
Durante el trienio 2004-2006 se trasladé a Londres como
becaria de la Universidad de Tripoli con el objeto de mejorar
su técnica.

Mi abuela. Oleo sobre
tela. 1995. Tripoli

La obra pictérica de Elham se desenvuelve en diferentes lineas
estéticas, las cuales contemplamos a continuacidén. Durante el
Master cursado en la Universidad de Belgrado, la artista
desarrolla una actividad plastica cuya tematica se conceptla
con una geometria abstraida, referencia que sin duda viene
influenciada por sus antecedentes culturales norteafricanos.

Sus cuadros presentan una composicidén planimétrica, lineal y
cromatica nos situan en un ambiente rico, con elementos
ornamentales propios del lenguaje primitivo. Las pinturas aqui
reproducidas no corresponden con la explicacidén antedicha, ya
que considero y desde una visidn puramente personal, difiere
de la anterior manera de percibir el arte, y es durante el
periodo 1996 a 1998 cuando aprecio una mayor madurez y calidad
en sus trabajos y que coinciden con la época de su estancia en
Londres. Es en esta época cuando se fragua sus mejores



producciones a las que nos vamos a referir seguidamente. Estas
obras vienen cefidas por un lenguaje donde las inquietudes
experimentales son abiertas, debido que la pintora percibe la
naturaleza de una manera abstraida. Esta circunstancia
representa una constante en un gran numero de artistas
contemporaneos libios, la cual se va transformando y tomando
criterio en virtud a la dinamica del espacio de
representacidén. Todo lo manifestado lo podemos percibir en el
cuadros titulado,”La bilsqueda del equilibro de los colores de
Kandisky”, demostrando a través de ellos su tendencia hacia
una poética emotiva.

Durante su etapa en Gran Bretafia entre los anos 2004 — 2006
conoce a diversos artistas ingleses, permitiéndole enfocar su
arte hacia otras vertientes plasticas. A mi parecer este
periodo quizas sea la etapa mas fructifera y notable de su
carrera, representando el pasado prehistérico libio mostrando
una visidn plastica mds solida y universal. Referencias a
Tasili... figuras neoliticas extraidas de la cueva magica..,
formas estilizadas y esquematizadas en un contexto de
luminaria mediterranea que Elham compone con una delicada
estética. Es curioso como la tematica tasiliniana se convierte
en punto de encuentro ideolodgico de tantos pintores libios.
Muchas veces me pregunto si no es Tasili (llamado también
Akakus ) la referencia clasica del nuevo arte libio. Gadames,
el Sahara.. trayecto creativo de la artista, sin olvidar nunca
el azul profundo del mar.




Elham E1 Ferjani:
La busqueda del Elham El Ferjani: Luchar

equilibrio con los y sobrevivir. Mixta
colores de sobre madera, 2006,
Kandinsky. Londres
1996-2000

Sami Al Zuli nacidé en Tripoli en 1968 en el corazén de la
ciudad. Se incorpord a la Facultad de Bellas Artes a finales
de los afnos 80, donde se licencié en 1994-95. Estudid Artes
Plasticas en el Instituto de las Artes "Ibin Manzur". Durante
su estancia en la facultad no estudidé pintura sino grabado,
pero se juntaba con los companeros dedicados a la pintura, vy
esto le sirvid de gran influencia en su posterior trayectoria
profesional. A mediados de los 90 empezdé su afan hacia el
arte pictdérico donde expuso por primera vez junto a sus amigos
Matug Aborawi y Naser Abusua en la exposicidén colectiva
titulada "Entre la realidad y la imaginacion" en el instituto
cultural francés en 1996. Este evento supuso un acicate para
su reconocimiento en el arte pictérico.

Es de los primeros pintores de su generacién que nos trajo el
mundo de Tassili, con una idea bien diferenciada y especial
de expresion, buscando un equilibrio entre la cultura pasada
y la actual (como arquitectura tradicional, letras de idiomas
rifefo y tuareq, por citar algunas facetas de la idiosincrasia
cultural de la zona). Es capaz de articular dos ambitos
diferentes entre el Sahara del sur y el norte del
Mediterraneo, prehistoria y actualidad; con eso manifiesta el
artista y nos invoca a mirar y contemplar por un lado hacia
una realidad cultural de nuestro pasado y por otro , las
posibilidades y interpretacion plastica que é1l pretende,
revindicando una ciertas concepcién estética de un pasado
totalmente olvidado pero buscando potenciar el interés
plastico que el artista aborda. Debemos aclarar que es
oportuno que el artista comparte la idea de pintar esta escena
del Tasili con otros pintores contemporaneos suyos como Salah
Zagruna y Mohamed Abumes, entre otros.



Asimismo introduce las figuras halladas en la montanas del
Tassili y la contrapone su entorno cultural actual, como
podemos observar en el cuadro titulado “Akacus II”,
estableciendo una lucida dialéctica entre pintura como simbolo
plastico y como represtacién. Ambas concepciones se integran
bajo el mismo arco conceptual, que Sami ha proyectado en toda
su produccioén artistica mostrando un nivel elevado con solidez
y vigencia.

Sami usa el color de una plasmacidon sonora en donde el
cromatismo habla por si mismo, con la maxima definicidén sin
perder la armonia compositiva, con un juego visual colorista
calido en donde el rojo y los azules toman el protagonismo en
toda la obra y casi pueden sentir y oler. Hay cierta ligereza
y alegria y grana luminosidad motivado por sus origenes
mediterraneos. Las formas definidas por gruesos trazos y
manchas que dominan el diseno y la fuerza del conjunto.
Impregna de significado los personajes de su obra, ofreciendo
un expresionismo lleno de simbolos y expresividad plastica.

Osama Enaas:
Sami Al Zuli: Acacos II. Inclinada
100 x 70 cm. Acrilico sobre| desnuda. 0leo
tela. 1995-1998. Tripoli sobre tabla.
1997. Tripoli
Otro pintor es Osama Enaas. Natural de Tripoli, nacid en 1955
en el barrio Seidi Al Masri. Su especial talento para la
pintura quedé demostrado desde temprana edad. Licenciadoen




Bellas Artes por 1la Universidad de Tripoli en 1998.
Actualmente se encuentra trabajando en una maestria en Bellas
Artes por la Academia de Correos Estudios de Postgrado
(Tripoli, Libia). Osama empez6 a pintar desde joven como un
hobby, si bien en 1994 logrdé vender su primer cuadro,
comprobando que podia dedicarse de manera profesional a este
menester. Durante sus estudios Osama gozaba de wun
extraordinario conocimiento hacia las artes en general vy
particularmente las artes plasticas y los movimientos
artisticos de la historia europea. Este conocimiento le
influye en el desarrollo de su brillantez, destacando en su
periodo escoldstico gracias a su buen quehacer plastico. En
1999 expuso por primera vez de cara al publico junto a sus
colegas Landa Ruweha, Fatima Abu Khsheim, Maha Asswehli en los
espacios de la Casa del Arte (Dar Al — Funun) durante siete
dias, resultando el evento de gran éxito al ser reconocido y
elogiado por la critica. A continuacidén vamos a exponer obra
realizada durante los anos 90.

Osama Enaas a través de la figura humana y en particular en
los retratos de su entorno vivencial ha hallado en los afios 90
una solidez como resultado de los hallazgos de toda su
trayectoria pictdrica, la cual tiene un gran interés expresivo
para el artista, que va plasmando de diversas maneras, hacia
los limites entre lo real y el modo de interpretarlo con una
gran capacidad de sintesis elevada para reinventar sus cddigo
estilistico. Los elementos que aparecen a lo largo de su
recorrido pictdérico con una carga emocional notable no sélo
nacen de un estudio particular de representar la realidad,
sino es un modo de profundizar y 1llevarlo a su
intelectualidad. Sus conocimientos de la pintura occidental, vy
su busqueda de nuevos lenguajes pictdricos asi como propuestas
técnicas de experimentacidn, hacen de este personaje un
estupendo profesional del arte plastico siempre atento a lo
gue la materia le ofrece. Se definen sus cuadros de un modo
sutil, expresivo; se componen de un entramado de planos vy
formas, con cierta ironia y complejidad, resultado por la rica



vibracidon cromatica, como podemos observar en el cuadro
titulado La inclinada desnuda, en donde apreciamos las
pinceladas rapidas de los colores cdalidos que dominan el
conjunto otorgandole fuerza y pasidn.

En el mismo periodo Ennass, se dirige a otros planteamientos
con un tremendo rigor ya sea espacial o estético, y su técnica
va perfecciondandose a lo largo de su trayectoria con mayor
fuerza y depuracioén, siempre con el gusto y el interés por la
los retratos de sus amigos (tematica favorita del pintor). Una
etapa indagatoria mds sélida en lo que se refiere al nivel
expresivo, llevandonos a un concepto mas rigido. Abre una
dialéctica entre la emociodn gestual y la geometria reguladora,
un juego matérico, tdctil y luminico donde su elementos y
recursos sea el tramado o la linea constructiva que se
plantean a través de la extensidén de toda la superficie de
soluciones graficas.

La vida: un continuo acto de
creacion

1.INTRODUCCION: contexto histérico, geografico y cultural.

Victor Sjostrom, nacido en 1879 en Silbodal (Suecia), comenzé
su carrera como actor en un teatro ambulante. Cuando a
principios del s. XX el cinematdgrafo llega a Suecia, trabaja
como actor y guionista para terminar por estrenarse como
director en 1912. En 1921 dirigidé La carreta fantasma, un
clasico del cine fantasticoy alegdérico estrenado en Estocolmo
el dia de Ano Nuevo. Son estos afos de principios del siglo
XX, en los que el expresionismo esta en pleno apogeo, un
periodo que no deja de mirar al romanticismo decimondnico. El
artista expresionista desea dejar constancia de su estado
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interior. Europa se encuentra en una situacidén de completa
desolacién y la burguesia triunfante de épocas anteriores en
plena decadencia. En este ambiente nace una generacidén de
jovenes artistas unidos contra las estructuras socio-politicas
del momento y por el deseo de plantar cara a una sociedad
regida por el trabajo industrial. Para la cinematografia, se
considera el nacimiento del expresionismo con el rodaje de El
gabinete del Doctor Caligari de Robert Wiene, pelicula de
1919, que plasma a la perfeccidén todos los temores de una
sociedad que acababa de salir del desastre bélico. Los albores
del XX es una época en la que emerge el interés del cine por
el terror. Relecturas de mitologias antiguas, (como el
Frankenstein de Mary Shelley, novela basada en el mito de
Prometeo y que adaptd para el cine en 1910J. S. Dawley),
fueron usadas por los directores del momento, quizas como
respuesta a aquellos iluminados del s. XVIII que pretendieron
colocar al mundo bajo la lampara de la Razén.

Aunque La carreta fantasma no se puede considerar cine
expresionista, ya que Sjostrom junto al director finlandés
Mauritz Stiller, conforman 1la 1lamada escuela poética,
(peliculas generalmente basadas en novelas de escritores
nordicos de las que heredan el aire poético del que,
probablemente, reciben su nombre) si es seguro que esta
impregnada del espiritu de pesimismo e inseguridades de 1la
época (Palacios, 2011: 3-5).



Figura 1. Fragmento de la pelicula. La Hermana
Edit en su lecho de muerte

En el otro extremo, el artista Guillermo Pérez Villalta nacid
en Tarifa en 1947. A finales de los afos sesenta se trasladd a
Madrid donde mas tarde se convertira en integrante de la
Llamada “movida madrilena”. Unos anos convulsos a nivel
mundial: la guerra fria, Crisis de los Misiles, asesinato de
Kennedy, intervencién en Vietnam de Estados Unidos, etc.. y
entre tanto acontecimiento trdgico y tantos miedos, se celebra
en San Francisco el Verano del amor; concentracién hippie en
la que participaron cientos de miles de personas para celebrar
el nacimiento de la contracultura. Al ano siguiente, tuvo
lugar el mas que nombrado Mayo del 68: protestas encabezadas
por grupos estudiantiles de izquierdas contra la sociedad de
consumo, que llegaron a poner contra las cuerdas al gobierno
de Charles de Gaulle. Un veranoque marcara la vida de muchos
jovenes de la época (Usd, 2001: 33).Los mundos de colores que
ofrecen las sustancias psicotrdpicas los transportan a una
realidad mucho mas agradable que la cotidiana (Huxley, 2004:
17). Mi lectura personal del trabajo de Villalta me hace
suponer que es a partir de aquellos afos cuando el interés del
pintor comienza a centrarse en lo imaginario. No es extrano:
la realidad apunta hacia oscuros horizontes. De la huida de la



realidad, ya sea mediante alguna sustancia psicotrdpica o bien
por pura voluntad, nacen infinidad de figuras que han poblado
la obra de este autor hasta la actualidad. Escape de lo
cotidiano a través de lo imaginario (Huxley, 2007: 165-196).

2. ANALISIS DE AMBAS OBRAS.

Tanto el cuadro como la pelicula son dos visiones de futuro,
de lo que el devenir nos tiene reservado tal vez a la vuelta
del siguiente recodo del camino. Nadie puede escapar. Pérez
Villalta es un buscador incansable de la belleza como
disfrute. Incluso en este caso, la pintura esta construida
para que primen la armonia, la proporcién y las formas bellas
dentro del circulo (forma perfecta) que acoge al dios. Para
ello se apoya también en el uso de lo ornamental, como parte
fundamental de su trabajo. Un personaje y unos elementos
asentados sobre una estructura geométrica, base apolinea, que
acoge en su seno al cadtico Saturno (Grimal, 1981: 475-477).
La obra se ordena en torno a una espiral que se origina en el
centro del circulo, en el “agujero negro” de la cabeza de
Saturno. Centra su interés en el contenedor de lo imaginario
(en la cabeza). La juventud de los 60 fue otra generacioén con
deseos de escapar de una realidad con demasiados conflictos
abiertos; tantos, como para que pudiesen tener confianza en
un futuro mas o menos esperanzador. Los cuadros de Villalta,
sobre todo a partir del 2000, se empiezan a poblar de seres de
aspecto unicelular (aunque se trate, como en el caso de
nuestro Saturno, de una célula de aspecto pseudo-humano), de
seres “amébicos” (del griego amoibé que significa cambio de
forma —cualidad también de Proteo, el dios griego) que
aparentemente no responden a canon alguno que los opriman.
Prototipos del hombre moderno, adaptable a la cantidad de
cambios que se producen constantemente a su alrededor (Cortés,
2003: 102-114).



Figura 2. Esquema y estructura de espiral de la
obra de Guillermo Pérez Villalta:
Saturno y sus hijos, con Jupiter.

Sjostrom parece ofrecernos una visidén mucho mas cruda vy
cadtica en su pelicula. El carretero es el personaje central
de una novela basada en un antiguo mito noérdico y escrita por
Selma Lagerlof (Palacios, 2011: 11).El carretero es un
fantasma condenado, (por haber sido un gran pecador y ademas
el dltimo fallecido antes de 1la Ultima campanada de fin de
ano), a recorrer los caminos recogiendo las almas de los
muertos. Una figura espectral, un empleado de la muerte que
supone una auténtica innovacidn técnica para la época: la
superposicién de negativos. Ilusién, fantasia, los mundos por
venir, fantasmas.. son puertas de escape del ambiente
angustioso y de crisis en los que se encontraba la sociedad de
la época. ¢Se diferencia acaso del momento que vivimos
actualmente y del que surge el Saturno de Villalta? “Un



fantasma recorre Europa”..como dijera Alberti en su poemario de
1933.. y parece seguir aqui (Alberti,1933: 67). El componente
geométrico, base de los cuadros del pintor, coincide con la
estructura desde mi punto de vista también geométrica, que
sirve de cama para crear un juego de flashbacks que encajan a
la perfeccidén en el andamio que SjOostrom crea para sostener su
obra. La de Sjostrom es una mirada caleidoscdpica que, como en
las experiencias psicodélicas, trasciende tiempo y espacio. En
nuestras cabezas, después de haber visionado la pelicula,
queda la sensacién de que de un solo golpe tenemos fragmentos
espacios-temporales perfectamente engarzados; aunque de
entrada pudiese parecer un caos de momentos presentes, vueltas
al pasado e incluso de visitas al futuro como la que hace el
protagonista, Holm, junto a Georges, el carretero, en su
“suefio de muerto”. Lo dionisiaco dejado caer sobre 1o
apolineo. Caos sO6lo aparente, porque debajo habitan 1la
geometria, la Razén y las luces.

Figura 3. Fragmento de la pelicula. El
carretero ha llegado.

Centrémonos en el movimiento en espiral de la obra de
Guillermo Pérez Villalta. Del centro hacia fuera, de la
oscuridad a la luz, y de fuera hacia dentro, de la luz a la



oscuridad, hacia el agujero negro que nos absorbe. Movimiento
centrifugo y movimiento centripeto. Pero no nos salvaremos de
ninguna de las maneras: aln en el movimiento centrifugo (de
dentro hacia fuera) nos esperan al final, en un corte seco el
reloj de arena y la hoz que tarde o temprano cortara de un
tajo nuestras vidas. Desde mi punto de vista ocurre asi
también en La carreta fantasma. Desde el mismo inicio,
Sjostrom nos introduce en una espiral de muerte. Cada vez
parece haber menos esperanza para todos los personajes. Tanto
la Hermana Edit (la otra protagonista) como el malvado Holm
giran hacia el mismo “agujero negro”: la carreta. Pero Holm,
tras el encuentro con la muerte personificada en su amigo
Georges (aqui no sabriamos aclarar si se trata de un suefio, 0
tal vez de un milagro por el que vuelve a la vida después de
muerto), experimenta un cambio radical. En este punto se
produce un nuevo giro: de la oscuridad a la luz, como en el
cuadro de Villalta. Es la caida de San Pablo del caballo ante
la Luz que lo deslumbra. La diferencia con el cuadro es que
Sjostrom, en el viaje de David Holm hacia la Luz, nos abre una
puerta a la esperanza, Villalta no. Lo acabado, acabado esta.
0 tal vez no, porque.. éson Jupiter en el cuadro, y la Hermana
Edit en la pelicula, las salidas al final del tunel?




Figura 4. Fragmento de la pelicula. La vuelta a
la luz

3. REFLEXION.

Algunas de las ideas que aporto sobre el cuadro de Pérez
Villalta estan tomadas directamente de las que él mismo aclara
en algunas de las conferencias que el artista imparte. Es el
caso del analisis de la estructura geométrica que usa
generalmente de “cama”para componer la obra. La conclusiodn de
la composicién en espiral del cuadro es aportacién mia (aun no
sé si coincide con la trama que us6 el artista para realizar
la obra).

Para el andlisis de La carreta fantasma han sido necesarios
varios visionados completos de la pelicula. Luego, ha sido
imprescindible descomponerla fragmento a fragmento para llegar
a entender su compleja estructura (al menos para la época).
Interesantes también para la investigacién sobre la biografia
del director y su época, fueron los encuentros con Francisco
Ramos, critico musical y estudioso del cine de todas las
épocas.

iQué me arrastra a estudiar estas dos obras, en apariencia
dispares?

La pintura de Villata siempre ha provocado en mi cierta
inquietud, al igual que el cine europeo de principios del
siglo XX; y en particular esta carreta fantasma de Sjostrom.
Vista la pelicula, rapidamente me recorddé al cuadro de
Villalta, al que hacia tiempo ya, habia dedicado largas horas
a estudiar su composicidén en espiral (creciente vy
decreciente).

Fue el momento entonces de llevar a cabo un estudio mas
profundo de estas dos obras. El proceso da lugar a varias
conclusiones: primero, que las épocas de crisis son fuentes de



una riqueza extrema para la creacidn artistica; segundo, que
el concepto de angustia es una herramienta clave para el
trabajo creativo; tercero, que el arte es usado como via de
escape por el artista, y por uUltimo, que no hay época sin
crisis. Haciendo un recorrido por la historia desde principios
del s. XX hasta nuestros dias es obvio que no hay un momento
de respiro para el hombre.

Vivimos en una crisis permanente, cuando no ocurre a niveles
globales, lo hace a niveles personales. El vivir dia a dia
supone un continuo acto de creacidén (artistica o no)
convertido en una herramienta indispensable para soportar la
angustia existencial del hombre. Una angustia que 1o
acompafiara siempre, por tratarse del Unico ser que tiene
conciencia del tiempo, que es conciencia del devenir, que es
conciencia de muerte.



