Exposicion de lo cotidiano.
Teatro tecnoludico

éGlorificarme!
No soy lo mismo que los grandes.

A todo lo que han hecho
pongo mi “nihil”.

No quiero leer ya nada méas..

Vladimir V. Maiakovski, Nube con pantalones, 1914-1915

La poesia y el arte han querido siempre recuperar su papel
perdido en la vida de los grupos humanos. El mayor problema que
aparentemente encuentran en su camino hacia este anhelo, es que
alcanzarlo supondria su propia negacién, dado que en la Prehistoria,
antes de la escisidn de la figuracidén y la escritura, de la expresion
y la comunicacién, del arte y de la poesia, paraddéjicamente presentes
en todos los &mbitos de la vida, no ostentaban el trono ni 1la
definicién de hoy. Todo lo demas no supone mas que una labor de
investigacidén acerca de sus capacidades en un nuevo contexto natural:
el de la industria. Esto es: electrodomésticos, burocracia ansiada de
independencia, literatura gris y mundos futuros por construir.

La Historia nacidé cuando la Poesia -y, como infima parte de ella,
el Arte- perdidé su lugar y comenzé a deambular en forma de mimesis
entre las diferentes instituciones histdricas emergentes, la religiodn
y el poder. Hoy ha quedado atrapada por el mercado bajo el lema “arte
por el arte” de una falsa autonomia. No obstante, esta trascendencia
histérica suya ofrece su primera ventaja. Por ello, en la actualidad
la poesia es una primitiva moderna que alza sus malos modales en una
red de protocolos inconscientemente consensuados. Pero esto no basta.
La poesia, para reencontrar su capacidad para intervenir, modificar y
construir la vida humana, debe atentar directamente contra aquello que
hoy la apresa y que ademds separa la realidad misma de nuestras
consciencias: el valor de cambio de los objetos.
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En este sentido y como ya han intuido muchisimas personalidades
de las artes plasticas de inclinacién marxista como Karel Teige, o
historiadores del arte sensibilizados por la pedagogia como Hebert
Read, la poesia, ejercida fuera de sus limites institucionales (nos
referimos a 1los 1limites definitorios <consensuados hoy
ideoldégicamente), establece un puente posible, capaz de salvar el
estado de alienacidén propiciado por el modo de produccidén actual
inspirado en el fordismo, en el taylorismo y, sobre todo, instigado
por el valor de cambio.

Esto es lo que se propone el grupo zaragozano de tecno-poetas
cuando, tras declararse continuadores de la magnifica obra de
Maiakovski y sus amigos futuristas (poeta soviético que afirmé que la
poesia es por ejemplo una consulta al médico), niegan su condicién de
actores teatrales, de “performers” (digase de aquellos que
profesionalizan los “events” en los “programas culturales publicos”),
de artistas y escritores, con el fin de reafirmarse como
investigadores (recordemos el “Himno al cientifico” de Maiakovski) vy
experimentar directamente y en publico con el azar y el automatismo de
los electrodomésticos, no de hélices de antiguos submarinos militares
ni de perforadoras financiadas por las mas prestigiosas plataformas
geolégicas internacionales —esto estaria muy bien-, ya que encuentran
preferible armarse con batidoras, micro-ondas, ventiladores, planchas
metalicas, lupas, cucharas, tenedores, etc. ¢(Existe mejor manera de
reconciliar el automatismo de nuestra olvidada y relegada
subconsciencia, con el que materializamos en las maquinas y con el que
ya nos ofrece la realidad exterior en forma de inercia? Entonces,
icomo esperais dar explicacion a nuestros actos mas rutinarios?

De esta forma y presentado por un estupendo cartel de arte
“outsider” -esto es, que no lo es (arte)-, han trasladado estos
experimentos el 20 de junio al centro de tercera edad “Casa Amparo”.
Al dia siguiente lo intentaron en la Plaza de San Lamberto con una
enorme maquina de la risa inspirada en una pintura de Paul Klee de
1922, capaz de integrar las emociones humanas en un gigantesco aparato
mévil equipado de luz, sonido y alta proyeccién. La amenaza constante
de una inusual 1lluvia en un junio zaragozano, impididé que esto asi



fuese. Sin embargo, los experimentos fueron retomados en el Teatro del
Mercado el dia 22, los cuales se iniciaron con una muestra publica de
lanzamiento de pigmentos sobre un teldédn (a modo de las maquinas de
pintar de los nuevos realistas franceses Niki de Saint Phalle y Jean
Tinguely) que luego sirvid de marco escenografico para el resto de
investigaciones, consistentes en declamaciones de amor dirigidos a
diferentes electrodomésticos, en la confeccién de poesias automaticas
a partir de palabras depositadas por el publico en un recipiente al
azar, al mas puro estilo automatico de Tristan Tzara, y en la
correccién de una famosa cancidén con diferentes objetos, en una
transposiciéon al ambito musical de las “cobra-correcciones” de Asger
Jorn, como en otro momento hiciera el grupo norteamericano
Negativland. En todo este torbellino de lucidas conclusiones, donde
ninguna historia tenia cabida, simples actos como tomar el té podian
empaquetarse en una escena y ser repetida a voluntad del plblico
gracias al interruptor de nuestra voz, en una suerte de homenaje a
Lewis Carroll y su matematica cotidiana.

Finalmente, el prestigioso teatro municipal queddé un tanto
alterado de manchas y demds, lo que despertd ciertas iras del aparato
técnico del establecimiento, todo a la vieja costumbre de los “chauts”
de las veladas dadaistas parisinas, amenizadas con la participaciodn
del canto-autor Franco Deterioro y el grupo zaragozano de synth-punk
Metano.

Una vez transcurridos estos eventos, sus restos objetuales,
marionetas, un marote, lupas, casos de diseccidén, monos de trabajo
confeccionados mediante la sublime técnica del ensamblaje, también las
tazas de té, han sido expuestos en el escaparate de la Galeria
“espacio visiones” para el disfrute puablico, relevando asi la
verdadera naturaleza de toda muestra plastica: la permanencia y la
ausencia simultanea de una vivencia anterior. Cada uno de 1los
investigadores cred6 su uniforme y sus marionetas en una asombrosa
socializacidén de los esfuerzos y habilidades individuales, sin que
nadie dictase cémo estos debian ser. AGn asi, el resultado fue
extraordinariamente unitario y coherente.

Pocas veces puede verse hoy una disposicién tan digna y una



firmeza colectiva tan decidida, sobre todo en la realizacidén de un
proyecto tan arriesgado. El Grupo zaragozano de Tecnopoetas nos ha
demostrado que la poesia, mdas alléd de versos, paginas y nombres
ilustres, mantiene aldn viva su capacidad para reconciliarnos con una
realidad nuestra que para buena parte de la mentalidad actual
alimentada con los argumentos de los poderes publicos y privados, de
las instituciones y de la cultura establecida (como siempre ella
existe, no nos engafnemos), se nos presenta hostil y ajena a pesar de
ser la materializacidén mas exacta de nuestros pensamientos.

Edrix Cruzado: De razon vy
sensibilidad

Veterano escritor sobre la singular y delicada obra de Edrix Cruzado,
tras disfrutar de esta uUltima exhibicidén de su trabajo —que, tal y
como ocurre con muchos de los casos artisticos contempordneos,
deberiamos considerar un eslabdn mas en su carrera de investigaciones-
, se me antoja rabiosamente social y comprometida con su presente. El
autor del texto que presenta el triptico de esta exposicion, el Doctor
D. Angel Azpeitia, presidente de Honor de la Asociacién Espafiola de
Criticos de Arte, y profesor por ejemplo de quien aqui escribe, ya
advierte que esta dimensidén no reside en la descripcidn tematica a la
vieja usanza decimondnica, sino a través de la vertiente propia del
siglo XX y que hoy prosigue en el estudio plastico de los canales
comunicativos: la materialidad, porque la exposicidén de Edrix Cruzado
es una muestra de pintura y, en lugar de mostrarnos habilidades,
malabarismos y estrategias conceptuales, desvela valores que esta
sustancia ha ido adquiriendo en el transcurso de su sacralizacidn
histérica.

Frente a sus anteriores muestras —sobre todo las dos ultimas, La llama
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fria de la conciencia (2007) y Resortes de pintura sobre el olvido
(2008), ahora la fotografia comparte protagonismo con los objetos de
produccién seriada. Una fotografia encontrada, Unica, al revés de su
propia naturaleza multiple (la infinitud de la huella metalica), capaz
de rivalizar con la pintura en su funcién de individualizar objetos
industriales producidos en serie y encontrados en ferreterias y frias
tiendas de ocasidn, amenazadas hoy en dia por una nueva generaciodn de
éstas, y anunciadas con el escalofriante apellido “Compro-oro”. Estos
objetos posan habitualmente desapercibidos frente a nuestras ocupadas
atenciones. Envuelven nuestra realidad, la misma que hemos relegado a
los mas profundos estratos de nuestra conciencia para vivir excitantes
entelequias de triunfos y fracasos monopolitanos. Por ello se suman o
contagian el conjunto de objetos naturales que, como las delgadas
ramas y sarmientos empleados por Edrix, su contabilidad se hace
tediosa y hasta imposible. Tal y como advirtidé Juan-Eduardo Cirlot,
tras la eclosién objetual propiciada por el desarrollo industrial
moderno, las fronteras entre 1o natural y lo artificial quedan por
siempre diluidas.

Jean Pougny, bajo su propia concepcién del suprematismo, ya explotd
las facultades desfuncionalizadoras de la pintura, al ensamblar en
1915 un martillo sobre un mural rojo. La pintura, tras la eclosidn
fotografica, ha 1llegado alzarse como el mejor simbolo de 1la
singularidad. Es mas, la serie fotografica de retratos femeninos
presentada por Edrix Cruzado en cajas de metacrilatos con diversos
objetos o materias, adopta esta misma funcidén. De esta manera, la
autora deja de lado el gesto que experimentd en una primera fase de su
carrera entre la década de 1990 y los primeros afos de este siglo,
para sustituirlo por un acto de nominalismo pictérico; y se alza como
una transustanciadora alquimica, como una ilusionista no de 1las
percepciones, sino del complicado laberinto de espejos constituido
entre la atencioén, la conciencia y la memoria. Sus fondos pictéricos,
lisos, sin accidentes, sin matices, sin diferencias de intensidad,
como catdlogos de muestras de tintes para el cabello, representan el
ethos de si mismos, incluso la mismidad misma. Por esta razdén no
respeta los colores primarios o complementarios, ni teoria alguna,
dado que todas las aportaciones filosdéficas al respecto no han sabido



superar lo meramente sensorial o luminico sin llegar a afirmar la
existencia de un valor objetual del color. Si, ni siquiera Goethe;
quizas s6lo el concepto “pigmento” pueda referir libremente a esta
realidad.

Esta es la propuesta personal de Edrix Cruzado. He preferido
citar a Jean Pougny (o Ivan Puni, seglin se prefiera), porque creyd, en
el fondo como su amigo Malevitch, en unos valores autdénomos de los
colores, frente a la apropiacién subjetiva o humana de los objetos
industriales por parte de Vordemberge-Gildewart , Schwitters, Rudolf
Jans, Hans Nitzschke, Carl Buchheister, César Domela, Ben Nicholson,
etc. (conocedores de la investigaciones rusas formalistas gracias a El
Lissitsky), aunque la concepcién pictérica de Edrix deba mas a un
legado posterior. Ya he citado en cierta manera el concepto de
“nominalismo pictural” que un greenbergiano canadiense —Thierry de
Duve- desarrolldé en 1984 a partir de quien se presentdé como el mas
contrario a la singularidad pictérica en el mundo del arte: Marcel
Duchamp, siempre que nos abstengamos a los argumentos benjaminianos de
por ejemplo un historiador como Francis M. Naumann. Greenberg logré
gue la naturaleza agujerease la pintura y no al revés, a lo que
contribuyé eficazmente la eclosidén de las corrientes expresionistas y
liricas de posguerra, de reafirmacién artistica sobre la anterior e
historica muerte del motivo anunciada tiempos atrds por Picabia.

La pintura de Edrix atrapa la naturaleza hasta transmutarla en
modelo natural académico, en el cuerpo humano, el cual en nuestra
modernidad result6 ser caprichosamente femenino. E1l modelo, como el
valor pulcro de la pintura, a pesar de su presencia incuestionable, es
de conformacién histérica: el objeto natural que observamos en aras de
imitarlo es femenino. La intervencién artistica es masculina. El
resultado es el acoplamiento extatico que, en el devenir, se
solidifica en la monstruosa hibridez (en concordancia con las tesis
defendidas por Gilbert Lascaux en Le monstre dans l’art occidental)
del hermafrodita erigido de la conjuncién de los dos sexos opuestos:
la razén y el sentimiento. La mayoria pensard que la razoén apresa los
objetos escrupulosamente ensamblados, y que la pintura porta la
emocion del color. Discrepo gravemente.



Pierre d. 1la: Hacia el
interior, Anorak, Zaragoza,
2010

Hace dias que este libro debia ser comentado y presentado en
estas paginas, dada su trascendencia. No ha podido ser asi por
el caracter trimestral de nuestra publicacidén. Se trata del
primer libro completo de poesia visual editado en Aragodn, vy
nada tiene que envidiar a las magnificas ediciones en la
materia catalanas (a partir de las actividades de Propost) vy
valencianas (pensemos en la labor compiladora de Bartolomé
Ferrando), por su sensibilidad singular, dado que Pierre d. la
viene dedicandose a esta materia desde principios de la década
de 1990, anos en los que pertenecia al grupo zaragozano
ecrevisse, empefado en la poesia en todos sus sentidos. Sin
embargo, sus producciones han sufrido una evolucidn
considerable y enriquecedora, y aun mas si tenemos en cuenta
los precedentes inmediatos en Aragdén a esta publicacidn,
Ciudadano del Mundo de Luis Garcia-Abrines (1980, publicado
por la Oficina Poética Internacional) y las Circunstancias
Atenuantes de José Francisco Aranda, de 1976 aunque publicado
por la libreria P4rtico en 1990.

Una de las particularidades de la poesia visual de Pierre d.
la ha sido desde sus inicios su capacidad para acomodarse a
diversos registros, de viajar de una materialidad a otra,
quizds hostigada por la precariedad de los medios de difusidn
con los que contaba entonces, 1o que le permitidé realizar una
serie de ediciones muy limitadas y autoproducidas donde la
poesia quedaba apresada en bolsitas de plastico para muestras,
en cajas de madera, en construcciones objetuales, en
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encuentros materiales, sobre papeles de diferentes calidades,
en recortes almacenados en diversos compartimentos portatiles
en una serie de poesia del intercambio que, en otros ambitos,
ha conformado el espiritu por ejemplo del mail-art. También a
esto se debieron las diversas publicaciones del grupo
ecrevisse, desde su principal d6rgano de expresiodn, El
Ateneista (1992-2003), hasta Poisson Soluble, panfleto
dedicado a los mas grandes poetas del siglo XX (pléasticos,
literatos, culinarios, iqué mas da!) de una o dos paginas que,
en una segunda edicién, actualmente ha llegado a ser la pagina
mas celebrada después de la reforma del mapa de autobuses
urbanos Tuzsa.

Antiguo pintor de carreteras, Pierre d. la no duda en recurrir
a cliertos dinamismos de “las palabras en libertad” de
Marinetti, ademas de los relojes caligramaticos de Apollinaire
y la imagen monotipica de la firma y la publicidad y que
ocasionalmente nos recuerda a los poemas objetos de Gherasim
Luca, Marcel Marién o Marcel Broodthaers. Sin embargo, lo que
hace especial a la poesia de Pierre d. la, de la que aqui tan
solo tratamos una pequefia extensién, es su capacidad para
conducirnos fuera de ella misma. No se trata de una labor
megaldmana, ensimismada, llena de genialidad individual, sino
de abrir nuevas puertas a partir de la experiencia personal de
las palabras y del poeta. Para poder entender estos poemas,
sean cuales sean sus disposiciones, tipograficas, plasticas,
caligramas, lineales.., debemos atender a lo que no esta
presente. Las ausencias justifican el valor representativo de
las palabras, y nosotros, lectores y usuarios de ellas,
estamos llamados a investigar sus nuevas disposiciones hasta
rastrear historias insospechadas, anteriores presencias que
han impreso sus huellas en forma de alfabetos alterados y han
padecido los deambulares laberinticos de la inercia. De esta
forma el poeta trabaja, transportando el poder de la aparicidén
a ambitos cada vez mayores, cada vez mas reales, cercanos y
calidos, con el fin encontrar nuevas férmulas para vivir. Y
este poder plastico y constructivo de la poesia de Pierre d.



la, en 1o que de verdad radica la fuerza de la poesia visual,
es lo que justifica su presentacidén en esta publicacidn de
artes plasticas.

Para poder definir cualquier fendémeno no podemos perseguir 1o
que es. Esto es tan facil como las evidencias. Los entes de
este libro requieren levantar las piedras de lo que “no son”
para hurgar en nuevas formas de existencia. Se trata de la
ontologia superior de Jarry, aquélla que engloba el estadio
momentaneo de los seres con sus propias posibilidades e
imposibilidades a partir de un estudio de los delineamientos
que engloban a “x” con el infinito y separan a “x” de “-x".
Por esta razén las letras, solitarias ahora sobre unas paginas
blancas, lloran y se agujerean desde sus propias cualidades
tipograficas. Cuando leemos en este libro una “A” mayuscula no
es “A”, ni siquiera la “A” maylscula, sino esa concretamente
que Pierre d. la eligidé e imprimidé en un determinado momento.
La Unica poesia posible es la poesia de lo concreto, donde las
letras como cualquier otra realidad se objetivan, en este caso
en la tinta sobre el soporte de papel. Desde ellas sangran y
se agujerean hasta derramar nuevos contenidos surgidos de la
forma. Ella construye un nuevo contenido. El misterio se hace
Maravilloso. Quizas en todo esto consista la Historia, en un
proceso que hubiera emocionado al mismisimo Chklovski, quien
en su dia afirmé acerca del Zaum de Klebnikov, que el discurso
poético es un discurso-construccion.

n i

Diez anos de ceramica


https://aacadigital.com/articulos/diez-anos-de-ceramica-contemporanea/

contemporanea

La exposicidén Diez afos de Ceramica Contemporanea se
celebré en la sala «Enrique Cook» de la Escuela Taller de
Ceramica de Muel y en ella se mostro del 1 de abril al 19 de
junio de 2011 1o que ha sido la evolucién de los diez afios de
CERCO. Se presentaron las obras ganadoras y los accésit del
Premio Internacional de Ceramica Contemporanea, ordenadas
cronoldégicamente y apoyada por las imagenes de las mas de
trescientas obras seleccionadas en su trayectoria.

CERCO 1lleva diez anos de andadura y actividades (premio,
feria, exposiciones, conferencias, etc.) y se ha convertido en
un claro referente en el ambito nacional, gozando también de
gran reconocimiento internacional, gracias a exposiciones
itinerantes realizadas en colaboracién con el Instituto
Cervantes, a la divulgacién y prestigio que da el Premio
Internacional de Ceramica o la participacion activa de
ceramistas de paises de nuestro entorno, como Portugal,
Italia, Francia, Grecia, Bélgica, Holanda o Alemania o de
paises mas lejanos, como Corea, Japén, Taiwan o Estados
Unidos.

No podemos hablar de CERCO sin hacer referencia a algunas
experiencias que le precedieron. ELl germen lo encontramos en
la Feria Nacional de Ceramica Creativa, que tuvo desde 1984 vy,
a lo largo de sus ocho anos de existencia, distintos
escenarios de celebracién en la ciudad de Zaragoza.
Coincidiendo con el éxito de convocatoria y publico, en 1987
se convoc6d el Primer Premio Nacional de Ceramica Creativa. Con
los afios, se organizdé Ceramica en la calle, una cita anual
abierta a ceramistas de todo el pais que se celebrdo en la
Plaza de los Sitios, entre 1988 y 1990 y, desde 2001 se
celebra CERCO (Feria Internacional de Ceramica Contemporanea),
que recogié el testigo del Premio Nacional de Ceramica
Creativa y extendié su convocatoria a nivel internacional.
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CERCO ya ha cumplido los diez afos de vida, lo que nos
permite tener una visiodn panoramica de lo que ha supuesto el
trabajo de estos afios. Si revisasemos las obras premiadas
encontrariamos las mismas soluciones plasticas que en el arte
actual en general, relacionadas con el ecléctico panorama
artistico. Una situacién caracterizada por la disolucidn de
los discursos artisticos globales y la pérdida de
homogeneidad, en la que destaca la introduccién de nuevos
materiales ajenos a la ceramica y la elaboracién de piezas de
mayores dimensiones. Un panorama en el que podemos encontrar
obras ancladas a la tradicidén, con referencias al recipiente,
obras escultéricas, derivadas de corrientes netamente
plasticas y, otras conceptuales, basado en las ideas y en la
ceramica como medio para conseguir un fin. En definitiva,
obras que manifiestan la fragilidad de las fronteras entre las
distintas disciplinas artisticas.

La amplia nomina de artistas premiados nos da una idea de
la multitud de lenguajes artisticos y las distintas lineas de
trabajo que se utilizan en 1la ceramica actualmente. Nombres
como Javier Fanlo, premiado en 2001, Carles Vives, Maria
Oriza, Tood Shanafeld o Ursula Comandeur, galardonada en 2010,
conforman la amplia lista de autores representados. A ellos
podemos sumar las obras minimalistas de Yuhki Tanaka; Rosa
Cortiella, quien demuestra que la ceramica no es coto cerrado
a través de la mezcla de materiales; Joan Serra, que indaga en
la aportacidén matérica de la ceramica o autores reconocidos
internacionalmente como Bodil Manz, y sus juegos con las
transparencias y la luz.

El caracter internacional de la feria y sus exposiciones
nos ha permitido disfrutar de una enorme riqueza de ceramicas
de artistas de talla internacional, lo que nos da pie a
comparar la situacidén en distintos paises. En Oriente no se
discute el valor artistico de la ceramica. En paises como Gran
Bretafia o Estados Unidos la ceramica ha alcanzado grandes
cotas de presencia en el movimiento general del arte: existe
un coleccionismo de ceramica y muchos ceramistas figuran en



publicaciones y enciclopedias. Museos como el Tate Modern de
Londres, el Museo de Arte Moderno de Los Angeles o el
Metropolitan de Nueva York han organizado grandes exposiciones
de ceramistas y su obra es reconocida, como ejemplo, Grayson
Perry quien obtuvo el Turner Prize en 2003.

Mientras, en Espafia la presencia de la cerdmica en los
grandes museos es insignificante y el publico todavia la mira
con cierto recelo. Por eso, ferias como CERCO son necesarias,
pues contribuyen a normalizar y mejorar el panorama de la
ceramica contemporanea espafiola. Sirven de estimulo vy
plataforma para muchos ceramistas y ayudan a reflexionar sobre
el futuro de la ceramica como medio de expresion.

Otros registros de la memoria

El libro Memoria difusa es la colaboracidon mas reciente entre
el fotdografo Pedro Pérez Esteban (Teruel, 1961) y el escritor
José Giménez Corbatdon (Zaragoza, 1952). La extensa serie de
colaboraciones que precede a este libro se inicid con Sierra
de Gudar, Las huellas del hombre (March editores, 2003). A
ambos, en un principio, les unidé una personal mirada, fuera de
los habituales topicos, del paisaje turolense y los rastros
que ha dejado el hombre en é1,. Como resultado de sus
recorridos por las masadas abandonadas de la sierra de Gudar
publicaron Masada. Signos (Gobierno de Aragdn, 2007)

En este paisaje, la presencia de la guerra civil y sus
huellas, muy pronto, adquiridé a los ojos del escritor y del
fotéografo pleno protagonismo y, entorno a esta presencia,
fueron construyendo un territorio comin, que se plasm0 primero
en Cambriles (Grupo de Estudios Masinos, 2006), una
aproximacién literaria y visual al grupo que se refugié en la
sima de dicho nombre huyendo de la represalias republicanas y
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Morir al raso (Gobierno de Aragén, 2009), precedente mas
directo del libro que nos ocupa, donde el protagonismo de
relatos y imagenes fueron los rastros y cicatrices que dejé la
guerra civil.

Mientras tanto Pedro Pérez Esteban recibié el encargo por
parte del Gobierno de Aragon, dentro de programa Amarga
Memoria, de fotografiar primero los vestigios que de Guerra
Civil en Zaragoza y posteriormente en Teruel, sobre los que se
publicaron sendos libros en 2008 y 2011.

En Memoria difusa, las imdgenes de Pedro Pérez Esteban
adquieren una mayor autonomia, son sin duda las protagonistas
de un relato que ha devenido en fundamentalmente visual (la
imdgenes son anteriores al texto, el texto es su ‘ilustracién
literaria’). El libro se divide en tres partes: ‘Vida’, en la
que la mirada se centra en objetos cotidianos; ‘Muerte’, con
los restos bélicos como protagonistas; y por udltimo
‘Testimonios: cuenta atrds’, donde las huellas graficas
(dibujos, grafitis, inscripciones..) se acompahan del relato de
Giménez Corbatoén.

Pérez Estaban ha pretendido una inmersién en los personajes a
través de los mirada de los objetos que emplearon, para
plasmar las huellas personales de la contienda, y sin duda lo
ha conseguido. El acercamiento a estos objetos y paisajes ha
sido registrado con una camara estenopeica que le permite
desnudar 1las 1imagenes del presente, dotarlas de 1la
indefinicidén a la que alude el titulo del libro.

Los propios autores asi lo han afirmado: “El sentido mds hondo
del libro es la construccién de la memoria a través de los
objetos. No se trata de reconstruir los restos del olvido. La
memoria ha estado siempre ahi: se trata de entrar en ella para
traerla a un primer plano. Es como entrar en la habitacidén de
un extrano —que, pese a serlo, forma parte de nuestro pasado
inmediato- y recrear la imagen del duefio, que rehilsa borrarse
y busca quien la materialice de nuevo a partir de si misma.”.



Y han “elegido el blanco y negro por razones estéticas y de
argumento. En Memoria difusa hemos querido ir mas que nunca a
lo esencial, tanto en la materia objeto de la mirada visual
como en los textos. Si lo esencial supone también un regreso
al origen, optar por el blanco y negro lo ilustra quizd mejor
que el color.”

E1l acercamiento a la Guerra Civil de Pérez Esteban en Memoria
difusa es muy distinto al de los libros de la serie Vestigios
de la Guerra Civil en Aragéon, pues frente a un documentalismo
no exento de lirica de estos ultimos, en Memoria difusa, la
mirada, la técnica, y el enfoque es esencialmente poético, la
evocacién se impone al testimonio. Lo que subyace detras de
las fotografias es mas fuerte que lo que muestran.

No en vano, Pedro Pérez Esteban declaro en su dia:“Fotografiar
los restos de la Guerra Civil me ha enriquecido como persona.
Es un tema artistico de primer nivel.”

Ana Cruz. Rosa Carne

Ana Cruz (Lisboa, 1983) es Licenciada en Pintura por la
Facultad de Bellas Artes de Lisboa y desde 2008 participa en
CIECA, Centro de Investigacién y Estudios de Ceramica
Artistica de la misma facultad. En la pasada edicidén de CERCO
obtuvo una Mencién Honorifica por su obra Mata-me de amor.
Este afo Portugal ha sido el pais invitado y con gran acierto
se decidid organizar una exposicién individual de su obra (la
primera en Espafa).

Debemos dar las gracias a la organizacién de CERCO por
organizar exposiciones individuales de <ceramistas
contemporaneos, ya que facilitan el conocimiento directo del


https://aacadigital.com/articulos/ana-cruz-rosa-carne/

panorama internacional y, poco a poco nos dirige a la
normalizacidén de la disciplina en el ambito de las artes
plasticas.

E1l conjunto de las obras presentadas en la Galeria Antonia
Puyé del 6 de mayo al 11 de junio de 2011 pertenece al
proyecto Rosa Carne, que la artista desarrolla desde el 2006
y, cuyo objetivo es transformar la mujer en adorno,
confrontando lo bello y lo feo, lo romantico y lo agresivo. En
estas ceramicas su concepto es la mujer y su solapamiento al
hombre, buscando el ridiculo y la inversidén de papeles,
remarcando el machismo, todavia muy presente en la sociedad
portuguesa.

Utiliza el recurso permanente y repetido del busto
adornado de objetos, con los que ironiza la sociedad de
consumo. Con ellos crea un espacio por descubrir, en un primer
momento obvio, pero que cuando te acercas nos hace pensar,
cambiando el estatus de esos objetos cotidianos. Ese espacio
de intervencion de los bustos surge a través de objetos
banales, alegorias de 1o novedoso unido a otros que nos
recuerdan nuestra condicidén efimera. La secuencia de 1los
bustos continla en Cortar con amor y Guarda na mesa de
cabeceira, linea en la que estd trabajando actualmente.

Su rico repertorio iconografico se basa en la cultura
portuguesa como en Pendentes, donde utiliza el gallo y un
guifio a la artista Joana Vasconcelos a través del uso de los
encajes (un trabajo realizado tradicionalmente por las
mujeres). Pero sobre todo utiliza iconos globalizadores,
permanentes en nuestras vidas, que producen un discurso
similar en el contexto internacional, que van desde corazones,
cuernos, crestas o flores a corsés, pistolas y cuchillos.
Elementos irénicos, provocadores, desconcertantes,
generalmente asociados a la mujer romantica que enlazan con un
discurso de poder atribuido al hombre, basado exclusivamente
en su mayor fortaleza fisica.

Juega con los objetos y la imagen por ellos proyectada,



creando metaforas en las que estd implicita la identidad del
observador. Nos muestra las fantasias y deseos eréticos
masculinos, en las que lo masculino se equipara al poder,
posesion y dominacién y lo femenino a sumisidn, pasividad y
disponibilidad. En Eat me presenta a la mujer como objeto de
deseo, como algo comestible, a través de pasteles, caramelos,
cerezas, platanos, etc. En otras, como N6 na garganta, recurre
a los fetiches, objetos que unen a hombres y mujeres y que
conectan con nuestro lado menos racional en el que las dos
partes se colocan en un papel de sumisidn.

Sus ceramicas funcionan tanto en conjunto como
individualmente, tratando en cierta forma de relacionar el
poder constructor y destructor de los objetos cotidianos de
consumo, buscando la belleza, pero con un discurso bien
construido.

Mariano Castillo grabador,
i1lustrador y estampador

Mariano Castillo ha expuesto La gran vista en la Galeria A del
Arte del 24 de mayo al 17 de junio, se trata de un grabado de
grandes dimensiones, 100 x 250 cm. Realizado en 10 planchas de
zinc de 50 x 50 cm. Esta inspirado en el que Giuseppe Vasi
realizé sobre Roma y basado en una toma aérea de Zaragoza,
siendo el rio el eje que durante mucho tiempo dividié o limité
la ciudad, y que hoy es el nexo de unidén entre Zaragoza
antigua y nueva.

Acompanan a La gran vista, una de las planchas con tres
pruebas de impresiodon, para que veamos el procedimiento
seguido. La primera impresién estd realizada tras someter la
plancha al aguafuerte (acido nitrico), vemos las lineas del
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dibujo realizado. La segunda se ha efectuado tras tratar la
plancha en una segunda sesidén, con resinas, y someterla al
acido, asi se consiguen los volumenes. La tercera supone otra
intervencién sobre 1la plancha y la cuarta es el resultado
final.

Podemos ver 40 monotipos, fragmentos de las distintas partes
de La gran vista, iluminados con acuarela, y por supuesto el
precioso boceto de la misma.

Boceto de La gran vista

El conjunto nos deja comprobar la minuciosidad y precisién de
su obra, asi como el proceso de la misma. Proponemos para su
proxima exposicidén un video del trabajo en su taller
calcografico.

Castillo lleva dedicando al grabado mas de 22 afos. Su amor
por el mismo no procede de su formacién en la Escuela de Arte
de Zaragoza, donde no tomdé contacto con esta técnica
artistica. Fue poco tiempo después, tras su encuentro con el
grabador indd residente en Espafia, Monir, cuando entiende que
tiene que dedicarse a esto.

Sus inicios estan muy marcados por los grabados de Goya, su
fuente de aprendizaje e inspiracidén, Los caprichos a mi
capricho, después ha tocado muchos temas: retratos, paisajes,
monumentos, construcciones, infantiles, religiosos,
histéricos, mitolégicos, musicales, erdticos..



El tratamiento de los mismos, siempre minucioso, varia segun
el tema, unas veces realista como en los paisajes,
monumentos, ciudades o Hacia mi celda, otras surrealista u
onirico como Descarte, Infierno, Metamorfosis o Veinte
grabados de amor. La forma de manifestarse frente a la
realidad, unas veces comprometida Los desheredados, muchas
veces con ironia Capricho Zaragozano.

Que sea el grabador quién nos hable de todo esto:
Pregunta: iComo surge La gran vista?

Respuesta: Surge de la vista de Roma de Giuseppe Vasi, él 1la
hizo al aguafuerte, y yo he hecho la de Zaragoza al aguatinta,
una vez trabajado el aguafuerte lo que haces es poner la
resina y trabajar la aguatinta. El de Vasi fue en el siglo
XVIII, ya se conocia la resina pero no la utilizaban tanto,
hasta que llega D. Francisco de Goya, que le dio el grado de
arte, lo que se hace es conseguir esos volumenes, Vasi tuvo
que conseguir los volumenes dibujandolos, en mi caso 1los
consigo con la resina.

P: iCada grabado lo trabajas con dos planchas diferentes o en
la misma plancha?

R: Aqui esta la plancha y tres impresiones, la primera imagen
ya no saldra nunca porque ya no esta, es el aguafuerte, éVes
el proceso? Cuando hice el aguafuerte estampe esta, con la
idea de tenerla, una vez que echas la resina, trabajas la
misma plancha con resina, y ya es otra, es la segunda
prueba. Si no obtengo el resultado deseado, vuelvo a trabajar
la plancha. Esta es la que queda finalmente. Esta es una
prueba didactica.



Plancha de zinc — Prueba al aguafuerte — Prueba al aguatinta — Grabado

Una vez que tienes lo que quieres ya no haces mds pruebas.

Es una de las diez planchas, el mismo numero que empledé Vasi
para la vista de Roma, son de 50x50 cm., la de Roma 2,62 o
algo asi, y ésta es dos y medio, para que fuesen cuadradas las
planchas, el hizo un libro, estas van en caja.

P: ¢Por qué has decidido hacer la vista de Zaragoza?

Por conocer la obra de Vasi, para mi ha sido un reto, voy a
hacer la de mi ciudad.

P: iTu ya conocias la vista de Roma de Vasi?

R: Si, pero estuvo expuesta aqui en el 2008, en la exposicidn
en el Museo de Zaragoza Goya e Italia, al volver a verla y
recordarla, dije ¢éQué momento mejor? La imagen la encontré
hace unos afos. La idea era que el eje principal, el eje
central fuese el rio y que a una parte estuviese la Zaragoza
nueva y a otra la Zaragoza vieja, que es lo que vino a hacer
Vasi con Roma, el Vaticano como nuevo y la otra parte, la Roma
antigua. Que tiene que cambiar la parte nueva es evidente, por
eso lo dejo abierto, y el rio como eje principal de la ciudad.

P: éCuanto tiempo llevas con este proyecto?

R: Dos afios, pero hacia mds cosas, lo dejaba y cogia. Esto ha
sido un antojo. No debe haber una vista de este tamano en
ninguna ciudad de Espanha. Zaragoza no ha sido una ciudad que
haya tenido mucho grabado sobre ella. Ni muchos grabadores en



Espafna. Todos son americanos, asiaticos, antes eran
centroeuropeos y flamencos.

P: iHa sido como un parto?

R: Bueno, he sufrido poco, o no lo hubiese hecho. Si, ha
supuesto un esfuerzo, ha costado.

P: ¢(Cuantos anos llevas haciendo grabados?
R: Llevo 22 anos como grabador.
P: Y dejaste a un lado la pintura?

R: Si, he pintado muy poco, he ilustrado algin cuento, algun
disco, pero casi siempre han sido grabados de todas formas.

P: (Porque decidiste hacer grabado? Ti vienes de la Escuela de
Arte y alli os ensefiaban de todo.

R: En la Escuela no aprendi grabado, a mi me ensefid Monir, con
él fue donde yo cogi el gusto por el grabado. A partir de ahi,
ya me dediqué a ello, expongo en Fuendetodos, hago mi primera
exposicién con 30 planchas, y en agosto viene un japonés que
tenia una galeria en Japén, y empecé a hacer exposiciones
alli, en Tokio, Sendai y Gifu, estuve trabajando mas de dos
afos con ellos y a raiz de alli ya empecé a exponer por toda
Espana, Portugal, Suiza..

Asi es como empecé con el grabado y he seguido siempre porque
es con lo que me siento mas cémodo, mas a gusto.

P: La técnica que has empleado iSiempre es aguafuerte y
aguatinta?

R: Si, normalmente, es con 1lo que me encuentro mas a
gusto. También he estampado para otros, pero ahora no lo hago
tanto porque tengo menos tiempo.

P: A lo largo de estos anos has tocado muchos temas
diferentes.



R: Si, he hecho de todo, empecé con Los caprichos a mi
capricho, se trataba de aprender con el maestro, es donde
adquiri el truco del aguatinta. Descarte, Los desheredados
sobre los indigenas centroamericanos, Hacia mi celda centrados
en Veruela y Bécquer, las fugas de las frutas, eran bodegones
y la fruta que se marchaba era la iluminada, era la diferente,
la que tenia color. Siempre estoy con la disidencia, y ser
diferente a los otros, salirte de la norma o de las reglas.

P: El color, cuando empleas color en tus grabados éComo lo
haces?

R: 0 bien lo hago en la plancha, o sea, varias planchas, o
bien en el caso de los que ves como son pequefios, los coloreo,
los ilumino, que es un invento francés. Hay veces que queda
mas fresco, mezclando el aceite de la tinta calcografica con
la acuarela, y te da esos tonos diferentes, pero si no, tiene
que hacerse con varias planchas para el color, o bien a la
poupée que seria en la misma plancha, con mucho cuidado
delimitando zonas, pero lo correcto es que se haga con varias
planchas y las ediciones que sean cortas para que tenga ese
valor anadido.




Fragmento de La gran vista. Monotipo
P: éQué tipo de plancha empleas?

R: Ahora solo utilizo el zinc, que es mas rapido y mas
blando. Tiene menos vida, pero trabajas mas rapido y es mas
limpio, el cobre es mas duro, pero por otra parte tiene mas
impurezas, es un metal, y al fin y al cabo el zinc es
aleacidén, sale bien, cuando muerde el &cido, no tiene
impurezas, en cambio el cobre si, te puede hacer calvas, y
como mis ediciones son cortas, prefiero el zinc. En este caso
es zinc industrial.

P: ¢En qué se diferencia?

R: En que no esta pulido, es mas delgado, se manipula mejor,
aunque sean planchas grandes no pesan tanto.

P: Al no estar pulido (Es mas ristico el resultado?

R: En este caso da sensacidén de mas antiguo. Pero se puede
pulir, este es semipulido, una raya la puedes quitar.

P: iQué proyectos tienes?

Estoy pensando en una serie que se va a llamar Entero y mitad,
van a ser imagenes de panes, frutas.. estara la pieza entera y
la mitad, es una moraleja de la sociedad que estamos viviendo,
no sobre la sociedad, sino sobre el momento que estamos
viviendo en esta sociedad, cémo nos estamos quedando sin ese
entero que teniamos. Seran carpetas, habra dos imagenes, por
ejemplo habra una sandia entera y la sandia abierta por 1la
mitad, seran muy coloristas, sin llegar a Pop.

En este momento estoy ilustrando un libro de cocina, y a raiz
de eso, ha surgido esto. Ya ilustré uno de postres, era mas
sencillo, de bolsillo, pero este es mayor, es cocina para
solteros, para gente sola, un libro de cocina sencillo y a la
vez natural.



E1l artista en el tdrculo de su taller
P: iTe absorbe tu trabajo?

Es una dedicacidén plena, el grabado lo tiene todo, estas
tocando un material frio que es el metal, puntas, acidos,
resinas, el papel, lo tiene todo, {Qué te voy a decir?

Colectivas de la Asociacidn
de Artistas Plasticos Goya-
Aragon

Siguiendo con la feliz idea de inaugurar exposiciones fuera
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de la Asociacion de Artistas Plasticos Goya-Aragdén, ejemplo
de su versatilidad, es imprescindible referirnos a la
colectiva Aragonia es tu ziudad, marzo de 2011, bajo la
promocién y patrocinio de Aragonia, en Zaragoza, con un
espacio para Pablo Picasso como homenaje del 130 aniversario
de su nacimiento a través de una amplia colectiva formada
por los artistas Isabel Falcén, Carmen Relancio, Velasquez-
Gomez, ambos escultores que trabajan en equipo, Juan Carlos
Laporta, Miguel Sanza Pilas, Cristina Beltran, Nines
Carceles, Leticia Hidalgo, Esther de la Varga, J.L. Borra,
J. de las Muelas, Débora Quelle, J. A. Amate, Mariela Garcia
Vives, Miguel Angel Arrudi, Maria del Carmen Santaliestra,
Oleg, Carmen Casas, Carmen Catalan, Alejo Anaddén, Blanca G.
Guerrero, Jesus Guallar, Francisco J. Marco, Emilio Gazo,
Helena (Rayo de Luna), Elena Sovh, Horacio Gulias, Paco
Lopez Francés, Julia Reig, Sonia Abrain, Maria Pilar Pala,
Pilar Aguado Lavifieta, Josefina Paricio, Maria José Jiménez
Usan, Jorge de los Rios, Roberto Morote, Ana Isabel Enguita,
Maria JeslUs Garcia Julian y Carlos Celma. Colectiva con
multiples enfoques artisticos y muy dispares técnicas.

Otra colectiva que conviene citar es la titulada Arte en
Primavera, inaugurada el 27 de abril en 1la Asociaciodn de
Artistas Plasticos Goya-Aragén. Integrada por los pintores
Paco Lépez Francés, mediante sucesivos planos al servicio
del expresionismo, Julia Reig Zapatel, con dosis
imaginativas a través de planos interconectados, y Domingo
Sanz Azcona, a través del dominador expresionismo movil
empapando el soporte.

Queda la colectiva integrada por los pintores Carlos Celma
(Zaragoza, 1967) y Ana Isabel Enguita (Tierga, Zaragoza,
1966) y el escultor y pintor José Miguel Abril (Alcaniz,
Teruel, 1974). La mayor o menor carga matérica de Carlos
Celma sirve para multiplicar su inclinacién expresionista,
que adquiere maximo nivel en el cuadro con dominantes rojos,
trazos méviles y planos irregulares, tan enriquecido por



circulos y espirales con su correspondiente y compleja carga
simbdélica por todos sabida. Como variante tenemos 1la obra
con fondo blanco alterado por el moteado gris y expresivas
manchas negras de las que se desprenden haces grisaceos.
Manchas que tienen como variante, en otro cuadro, el gran
cuerpo central en forma de circulo cual matriz gestante
desprendiendo trazos y planos hacia espacios infinitos.
También encierra interés, pese al exceso matérico bien
resuelto, el cuadro de intensos colores y numerosos circulos
concéntricos como matiz simbolico con dejes cientificos.

La propuesta de Ana Isabel Enguita consiste en primeros
planos de rostros femeninos de notable belleza y destacados
colores. Aqui concluye toda normalidad. De pronto, con
maxima naturalidad, se captan ufas pintadas como si fueran
abstracciones geométricas, que en otros cuadros se posan en
la melena y en los labios, fosas nasales con figuras
infantiles, una arafla colgando dispuesta a cazar moscas, en
ambos casos a la manera de un collage por el material, que
suponemos de plastico, y el rostro repetido pero sélo un
ojo, parte de la nariz y la frente. Obras que con 1o
indicado trastocan, para bien, la imagen idilica de rostros
sublimados para ofrecernos bellos juegos formales vy
cromaticos con libertad de planteamientos. Queda un cuadro
con la figura femenina gritando, se supone que de
angustia, ante la agresividad de las formas geométricas,
en papel de plata, que se desgajan en una suerte de
explosidn.

En las obras de José Miguel Abril el gran tema se basa en la
muerte dosificada con indiscutible belleza y extrano
atractivo. Los cuadros, tinta china sobre arpillera, se
apoderan de cualquier mirada ante los expresionistas trazos
en simbiosis con rostros de perfil y la muerte cual lujuria
en contra del gesto vital ante una inexistente vida. Con las
esculturas el tema se repite a través de cabezas calaveras,
una gritando como si la muerte hubiese acaecido hace siglos



o estuviéramos ante un asesinato, y el pavoroso rostro sin
ojos, producto de una tortura, que “llora” sangre negra.

Exposicidon muy coherente, dltima de la temporada, con
cambiantes propuestas artisticas que atrapan desde su
natural personalidad.

Pinturas de Marinez Tendero

Bajo el titulo La Mirada, galeria Cristina Marin, de
Zaragoza, desde el 26 de mayo, el pintor José Maria Martinez
Tendero demuestra de nuevo su capacidad creativa realizada
con imaginacién mediante la mezcla de dispares elementos
tematicos. En realidad es como si continuara 1o hecho con
antelacidén pero afnadiendo nuevos detalles. Aunque algun
cuadro es del pasado, pero con incorporacidon de rasgos que
alteran aquella primera condicidén, la obra en su mayoria es
del afio 2011.

Uno de los aspectos mas interesantes del pintor son 1los
titulos de los cuadros, como norma con un aire entre
atractivo, extrafo y fascinante. Citamos todos los cuadros.
Son: Cerca de la tierra, Fue una mirada rapida, y si, alli
habia alguien, Experimento la perfeccidn y puedo llegar
hasta el fin sonado, Con la mirada no fue suficiente,
Pasando de un mundo a otro, casi exactamente 1igual,
olvidando los espacios recorridos, .de tal precisidén que
nada mas importaba, Espacio para comunicacidén, Surcaras las
grandes plazas mirando de soslayo y con la idea de volver,
La fuente y tu espacio. Pero hay algo mas. Tienes que volver
a mirar, Espacio para un gesto, Puerta al sur. Mensaje de
entrada, Movimiento improvisado, Espacio para flotar en
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silencio, iEnhorabuena! iPodrdas volar unicamente en el
espacio! y, para concluir, Sonidos, vuelos y laberinto.
Espacio para ocultarse.

Una de las caracteristicas de bastantes cuadros es el fondo
arquitectoéonico, como tema pintado tiempo atrds, que suele
pintar en suaves grises dentro de un tono difuso cual lejana
presencia. Arquitectura que potencia un dilatado y cambiante
espacio sobre el que 1incorpora manchas flotantes
expresionistas, de notable belleza, para mostrar cambiantes
texturas y un tono enlazado con la irracionalidad. El mismo
concepto, las manchas flotantes como simbolo impredecible,
lo usa en aquellos cuadros con fondo enigmatico, 1o
inaprensible, que acoge una sencilla estructura geométrica,
la racionalidad. La mayor novedad formal, incluso como
concepto, se da en cuadros tipo Espacio para un gesto, Con
la mirada no fue suficiente y Pasando de un mundo a otro,
casi exactamente iqual, olvidando los espacios recorridos,
de modo que un edificio como fondo, una forma geométrica o
un cuadrado sobre soporte cuadrado, tres temas dominantes en
cada una de las obras citadas, se alteran mediante papeles
pegados que evocan a pétalos de flores en diversos colores,
los cuales generan una maravillosa belleza poética sélo
factible en un auténtico artista.

Lo indicado se acompafa por una excepcional maestria
cromatica y técnica, algo sabido por cualquier persona y
sobre la que ya hemos escrito en otras ocasiones. Estamos,
de nuevo nos repetimos, ante un gran pintor que sirve como
punto de referencia para valorar tantos anos de autenticidad
dentro de su diafana evolucidén artistica.



Colectiva e individual de M.
Castillo

Ignoramos cuanto publico habrd acudido a la exposicién Blau,
por azul, inaugurada el 27 de abril, pero lo cierto es que
fue una exhibicidén distinta y hermosa, bien montada vy
excelente, signo de la linea mantenida por la galeria A del
Arte. El proyecto BLAU comienza, en 2006, a través de la
comisaria Isabel Cadevall, de modo que, en 2009, finaliza la
edicion del libro BLAU, basado, segun indica el catalogo, en
una litografia original de cada artista y una superficie de
color al dorso que compone una amalgama de azules diversos,
y las partituras y piezas musicales inéditas compuestas por
los dos musicos editados en DVD. Por musicos se alude a
Lluis Caballeria y Axel Nitz.

Como en este caso no pretendemos una critica, al menos
dejamos constancia de los artistas que expusieron: Montse
Carrefio, Olesa (Barcelona), 1970, Cristina Pastd6, Barcelona,
1968, Alicia Vela, Villalengua (Zaragoza), 1950, Antonia
Vila, Palma de Mallorca, 1951, Alexandra Hendrikoff, con
residencia en Munich (Alemania), Tom Kristen, con residencia
en Weil, Gesa Puell, con residencia en Munich, Veronika
Veit, con residencia en Munich, Lluis Caballeria y Axel
Nitz.

La exposicién individual de Mariano Castillo, dedicado al
grabado desde 1990, se titula La gran vista, que corresponde
a un grabado de inusuales proporciones, 100 x 250
centimetros, para mostrar una panoramica de Zaragoza con el
rio Ebro como eje que vertebra ambas orillas. Grabado
abrumador por tamafio y los miltiples detalles de la ciudad,
desde los puentes sobre el rio Ebro hasta infinidad de
edificios, siempre, como es légico, eludiendo un exagerado
realismo, inviable ante tan colosal empeno. Nos recuerda,
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siendo muy distinto pero de similar tamafo, a la panoramica
desde su anterior estudio del grabador y pintor Ignacio
Mayayo, razén de los tejados vistos como cambiantes oleadas.
Las restantes obras de Mariano Castillo son, por supuesto,
de menor tamafio y corresponden a visiones recortadas de la
ciudad, que es donde mejor se detectan su condicidon como
artista. Obras, en definitiva, que rompen su anterior
exposicidén en la misma galeria, noviembre de 2008, que
titulada sin (con) texto se acompanaba por una aclaradora
frase para definir el tema: Veinte grabados de amor y una
pintura desesperada.



