Goya y la Modernidad

"Goya y la Modernidad" es una ambiciosa exposicidén sobre 1la
huella del pintor aragonés en los siglos XIX y XX, con 345
obras, de los principales Museos y colecciones del mundo, que
cierra el ciclo expositivo, antes de que comiencen las obras
del futuro Museo dedicado a Goya. La muestra permanecera
abierta en el Museo de Zaragoza hasta el 8 de marzo.

La influencia de Francisco de Goya en el arte y la cultura
contemporanea, es un hecho latente, demostrado hace mucho
tiempo, tanto por especialistas-como Lafuente Ferrari-, como
por pintores deudores de su obra -como es el caso de Antonio
Saura- .En esta muestra en concreto se parte de la propia obra
de Goya, para darle un empaque con cierto aire de academicismo
y poco arriesgado, con lo que se asegura un éxito de publico,
por el reclamo de su nombre, al mismo tiempo que nadie
criticard la presencia de piezas tan valiosas. El resto de
autores, cercanos a los 60, son en general, incuestionables en
la historia del arte y en todos se puede palpar la obra de
Goya, pero también hay otros en los que también existe y que
no estan presentes. Es por tanto una exposicién con un
destacado cuerpo tedérico y una intencionalidad manifiesta,
pero no es novedosa, aunque sus responsables los profesores
Concha Lomba y Valeriano Bozal, se empeiien en ello. En la
exposicién no faltan autores de la talla de David, Delacroix,
Gericault, junto con Van Gohg, Manet, Much, Dali, Picasso,
Miré. Saura, el Grupo Cobra o Kiefer, por mencionar algunos,
ya que la némina es muy extensa, pero no todas las piezas
estan a la altura de las firmas que las rubrican. La gran
mayoria de las obras, hasta que llegamos a las salas mas
contempordaneas, son en su mayoria sobre papel lo que pos su
abultado numero, hacen que el espectador que no sea
especialista, acabe cansandose y piense que sélo se ha buscado
engrosar las piezas exhibidas, cuando se podian haber elegido
menos pero mas significativas. Como en todas las exposiciones
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son los comisarios quienes deciden esta cuestidn, aunque los
criterios siempre estdn sujetos a la subjetividad, y sin duda
los artistas representados constituyen firmas incuestionables.

La exposicidn ocupa las mismas salas que la anterior muestra
"Goya e Italia", aunque el sentido de la visita sea al
contrario. Se ha dispuesto en seis ambito dedicados a: los
retratos, la vida de todos los dias, los disparates,

Goya: La lechera de Burdeos

lo grotesco, la violencia y el grito. Todos temas que Goya
abordd en sus obras, y abren cada seccién. Asuntos
indiscutibles de la historia universal, y patrimonio temdtico
del arte. La exhibicién se inicia con los magnificos retratos
que pinto Francisco de Goya, Yy su manera de atrapar el
trasunto del tiempo. Personajes histéricos como Gaspar Melchor
de Jovellanos o la Marquesa de Lazan, les sirven a los
comisarios para plasmar, lo que tantas veces han explicado en
la universidad, la forma innovadora del artista aragonés de
atrapar la personalidad del representado, huyendo de la
frialdad neocldsica, aportando un aire renovador que
posteriormente sera adaptado por otros autores, como se



refrenda en la muestra. Piezas irrefutables que por muchas
veces vistas, siguen atrapando a quien las mira. El segundo
ambito en el que esta dividida la exposicidn se abre con una
pieza, no exenta de polémica, la “Lechera de Burdeos”, que sin
embargo sigue siendo estandarte de modernidad. Pero el reflejo
de 1la vida cotidiana, tiene su maximo esplendor en el "Vuelo
de Brujas", en ese mundo de aquelarres, de maestros que
inflingen severos correctivos a los alumnos, de imagenes
sordidas que abordan la miseria de personajes que subsisten en
la sociedad y que tan bien refrendé Van Gogh, en la obra que
se exhibe y que estd muy cercana su famosa obra de "Los
comedores de patatas". El siguiente apartado, como no podia
ser de otra forma define su nombre: los disparates, con la
serie completa de dibujos de Goya, sin embargo el resto aunque
tiene nombres tan sobresalientes como Munch, se diluye entre
piezas de papel de pequefio formato, que por la distribucidn
del obligado montaje, se pierden en el conjunto. Tras
atravesar el desafortunado pasillo, la recompensa se encuentra
al otro lado, con los Gutiérrez Solana. S6lo un artista como
él supo identificar la estela de lo grotesco dibujada por
Goya. Junto a él afamados nombres con obras de menor entidad.

ELl piso superior nos guarda las mejores sorpresas. La
violencia, nunca estuvo mejor representada que en la serie
"Los Desastres de las Guerra", pero antes hemos de detenernos
en los Miré que aunque pueden suscitar dudas por su ligazén
con Goya, siempre es un placer contar con su obra en una
exposicidn. Las impactantes obras sobre la guerra sobrecogen y
preparan al visitante para llegar a la sala donde Picasso y
Julio Gonzalez, dialogan sobre nuestra historia mas reciente y
nos hacen reflexionar sobre la guerra civil espanola. El
Gltimo ambito esta dedicado a "El Grito", y no podia falta el
Grupo Cobra, pero también Francis Bacon, y sus rostros
deformados por la expresién, una explosion de color que azota
el animo. Aqui de pronto las piezas recobran su entidad, te
envuelven y casi sin enterarse se encuentras ante la mejor
sala en la que las grandes piezas de Antonio Saura y Manuel



Millares, te hacen reconciliarte con el mundo atormentado y la
huella del espiritu de Goya en el arte contemporaneo. E1
cierre de la exposicién lo ocupa una pieza practicamente bi-
dimensional de Kiefer, que los comisarios de la exposicidn
relacionan con el paisaje que 1inspiré a Goya para su obras
centradas en la Guerra de la Independencia, aunque 1la
magnifica obra de Willem De Kooning, quizd no se la mejor
elegida para acompafarlo, ni el Motherwell, después de que
hace afnos hubiéramos visto su elegia por la guerra civil
espafiola, mucho mds acorde con el hilo argumental de esta
exposiciodn.

"Goya y la Modernidad" nos deja cifras apabullantes, 345
obras, 138 del propio Francisco de Goya, y de 89 autores mas,
provenientes de museos y colecciones de 18 paises, sin embargo
estos datos no deben hacer olvidar la exposicion "Después de
Goya. Una mirada subjetiva". El pintor aragonés Antonio Saura
se atrevid a aportar su visidén, con motivo del 250 aniversario
de Goya en 1996, con una muestra de 206 piezas de 68 artistas
contempordneos, donde ya estaban casi todos los nombres
presentes en esta exposicidén, y algunos otros como Tapies,
Gordillo o Clavé. Saura con motivo de la inauguracioén decia:
“Si Goya levantara la cabeza y se paseara por esta muestra,
creo que estaria completamente de acuerdo con la seleccidn que
he hecho. Supongo que al principio algunas obras le chocarian,
pero seguro que ninguna le dejaria indiferente". Con esta
opinaria igual?.

XIII Coloquio de Arte
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Aragonés:

En esta ocasiodon el departamento de Historia del Arte nos ha
reunido para exponer un tema mas concreto que en anteriores
ocasiones. Este es el segundo coloquio de arte aragonés que he
podido disfrutar y he de felicitar sinceramente a la
organizacién que no haya apretado la agenda de comunicaciones
tanto como la anterior ocasion. Ciertamente creo que en este
coloquio los asistentes hemos podido disfrutar de un discurso
intenso pero fluido en el que hemos descubierto rincones
anteriormente inexistentes. Las conferencias sobre urbanismo y
fotografia nos han mostrado en un ejemplo cercano y vivido por
todos, los cambios y evoluciones que para bien o para mal se
ha producido en nuestra ciudad.

Realmente que se puede decir, el tema fundamental ha sido 1la
ciudad de Zaragoza desde su urbanismo, al cine hasta la
ventana al mundo oriental. Creo que se han tocado
perfectamente rodos los aspectos artisticos que se han dado en
nuestra ciudad en este UGltimo siglo. Debo decir que
particularmente, al mostrarnos el cambio que sufre la ciudad
comprendes de manera mas cercana el tiempo en el que nos
encontramos, lo efimero y cambiante de todo. El tiempo de
constante cambio que nos ha tocado vivir deja un estado de
confusién continua en el que parece que nada permanece. Lo que
digo es una desviaciodon ildgica del tema ya que tratamos el
siglo XX en urbanismo todo es importante pero nada
indispensable asi que se puede encontrar hoy, pero no mahnana.
La arquitectura que se ve diariamente que consideramos un
edificio moderno mas resulta ser una asimilacion de 1la
modernidad, una digestidén del espacio de Mies, o una
innovacién o primeras obras de arquitectos tan reconocidos
como Rafael Moneo. También sirve para recordarnos como
Zaragoza pese a su buena situacién sufre del mal que los
locales conocemos como “no reconocido en tu tierra”, el mal
deja pocas opciones el traslado o el desconocimiento de tu
arte, o como bien dijo Carlos Labarta que los tuyos te den a
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conocer fuera de la frontera. Que se puede decir de la
escultura, mas aun de la de esta ciudad. Las esculturas
urbanas son producto de este ultimo siglo, realizadas por y
para la ciudad, exigida por él. Estas esculturas tienen el
inconveniente de pasar a ser como muebles urbanos, el
desconocimiento de su importancia no solo como arte sino
también como simbolo, distintivo del cambio social, del
reconocimiento de 1la importancia del hombre 1lano. La
ignorancia de la importancia del monumento que produce su
traslado a enclaves poco apropiados que facilitan la
destruccién por las manadas urbanas.

Me sorprende, sin embargo, que siendo una época de tantas
conexiones artisticas apenas se hablara de influencias
extranjeras.

Fue un acierto que siendo el siglo del cine y la fotografia
ambas se incluyeran en el programa aunque teniendo al
investigador principal en la facultad Agustin Sanchez Vidal me
sorprende que la conferencia no la diera él.

La literatura si que fue un punto completamente inesperado, un
tema apenas tocado, errdneamente segun mi parecer en las
conferencias sobre arte, un acierto, anado por tanto
acercarnos el panorama literario del lugar, desconocido mara
muchos entre los que me incluyo. Igualmente acertado me
parecié la conferencia sobre restauraciones. He de decir que
al igual que muchos compafneros sufrimos una gran decepcidn
cuando al cursar la asignatura Restauracién nos dimos cuenta
de que todo lo que hasta entonces nos habian dado como
verdadero era producto del siglo XIX y XX, tras ese momento de
desazon el paso siguiente nos impulsd a una pregunta apenas
contestada, a no ser 1llevando una personal tarea de
investigacion, ¢Qué es verdadero? Tal vez sea una pregunta mal
formulada pero que creo comprensible puesto que cémo puede uno
formular hipdtesis sobre algo sin conocerlo verdaderamente, y
realmente desconocer las restauraciones da lugar a numerosos
equivocos, errores que posteriormente se arrastran dandose
como validos estudios que no 1lo son. En definitiva
personalmente creo que el resultado del tema propuesto ha sido



muy positivo, la profundizacién en un tema concreto, tan
cercano, ha sido ameno educativo y como debe ser, ha dejado
puertas abiertas a investigaciones futuras y necesarias.

Equipo organizador del CAA:
de izquierda a derecha, los
coordinadores JesUs Pedro
Lorente, Manuel Garcia Guatas
e Isabel Yeste, con los
secretarios Javier Martinez
Molina y, agachada, Maria
Luisa Grau Tello

PROGRAMA

12 JORNADA Jueves, 11 de diciembre
09:00 h

Acreditacion y recogida de documentacidn
09:30 h

Inauguracion oficial del Coloquio
10:00 — 11:00 h



Del centenario de los Sitios a la Exposicidn
Internacional de 2008.
Isabel Yeste Navarro, Universidad de Zaragoza
11:00 — 12:00 h

Modernidad en la arquitectura zaragozana del siglo XX.
Carlos Labarta Aizpdn, Universidad de Valladolid
12:00 — 12:30 h

Pausa
12:30 — 14:00 h

Comunicaciones:
Zaragoza, ciudad de suenos hechos realidad. Propuestas de
actuacion en torno al agua. Ménica Vazquez Astorga.

Teodoro Rios Balaguer arquitecto restaurador de 1la
Basilica del Pilar. Proyectos de consolidacién (1923-1930).
Laura Aldama Fernandez.

Zaragoza-Delicias, génesis de una nueva ciudad. Sergio
Garcia Goémez.

Aproximacién histérica a la “Operacién Cuarteles” de
Zaragoza. F. Javier Martinez Molina.

Iglesias “desapercibidas”: una tipologia posconciliar en
Zaragoza, los templos parroquiales adaptados en construcciones
preexistentes. Miguel Angel Pintre G&llego.

17:00 — 18:00 h

Zaragoza monumental. Un siglo de escultura en la
calle.
Manuel Garcia Guatas, Universidad de Zaragoza
18:00 — 19:00 h

Zaragoza en la literatura del siglo XX.
José Luis Calvo Carilla, Universidad de Zaragoza
19:00 — 19:30 h



Pausa
19:30 — 21:00 h

Comunicaciones:
Zaragoza imaginada. Una posible imagen monumental.
Victoria Martinez Aured.
La Exposicidén de 1908 y el Monumento a Los Sitios de
Zaragoza. Antonio Guinda Pérez.
Zaragoza, puerta de oriente. El arte oriental en las
galerias Kalés y Atenas. Pilar Araguds Biescas.
Zaragoza: una ventana al arte contemporaneo japonés. Laura
Claveria Garcia.
El Colectivo Plastico de Zaragoza o el poder
reivindicativo del arte. Maria Luisa Grau Tello.

22 JORNADA Viernes, 12 de diciembre
09:00 h — 10:00 h

Zaragoza como tema pictorico, 1908-2008. Jesus Pedro
Lorente Lorente
Universidad de Zaragoza
10:00 — 11:00 h

El siglo XX en Zaragoza: cambios sociales, de valores
e identitarios. David Baringo Ezquerra
Universidad de Zaragoza
11:00 — 11:30 h

Pausa
11:30 — 12:00 h

Comunicaciones:
Eduardo Lozano: retrato de un pintor urbano. Fernando Las
Heras Lostao.
Eduardo Laborda, Inmortal ciudad de Zaragoza. Beatriz
Lucea Valero.



12:30 h

Recepcidn en el Ayuntamiento de Zaragoza

17:00 — 18:00 h

Zaragoza, ciudad de cine. Amparo Martinez Herranz,
Universidad de Zaragoza
18:00 — 19:00 h

Zaragoza vista desde la fotografia. Alberto Sanchez
Millan, Real Sociedad Fotografica de Zaragoza
19:00 — 19:30 h

Pausa
19:30 — 21:00 h

Comunicaciones:

Zaragoza como fondo: la obra fotografica inicial de José
Antonio Duce. Entre el tardopictorialismo y el incipiente
documentalismo fotografico. Francisco Javier Lazaro Sebastian.

Medio siglo de misica popular a orillas del Ebro. De la
guitarra que introdujo el rock’'n’roll, a la reaparicidén de
Héroes del Silencio. Diego Marin Roig.

Zaragoza en la fotografia estereoscépica de principios del
siglo XX. José Antonio Hernandez Latas.

Publicidad y ciudad: la campana “Los Sitios de Zaragoza”
para el Patronato de Turismo, (Punto de Comunicacién, 1988).
David Almazan Tomas.

Zaragoza en el grabado del siglo XX: la ciudad segln
Mariano Castillo. Belén Bueno Petisme.

Zaragoza en technicolor: las pinturas murales del programa
Pintura en Fachadas. Maria Luisa Grau Tello.

32 JORNADA Sabado, 13 de diciembre
09:30 h — 10:30 h



De restauraciones, demoliciones y otros debates sobre el
patrimonio monumental zaragozano del siglo XX. Ascensidn
Herndndez Martinez, Universidad de Zaragoza
10:30 — 11:00 h

Pausa
11:00 — 12:00 h

Comunicaciones:

El Centro de Historia de Zaragoza. (Motor de regeneraciodn
urbana? Sergio Garcia Gomez y Elena Marcén Guillén.

La conclusidén de los porches de Independencia tras el
derribo del Convento de Jerusalén. Pilar Lop Otin.

Casa e Imprenta Blasco. La precaria conservacién del
Patrimonio arquitectéonico e industrial de 1la ciudad de
Zaragoza. José Luis Ramos Cabodevilla.

12:00 — 12:30 h

Mesa redonda y conclusiones
12:30 h

Clausura oficial del Coloquio

Pintura y gesto: Broto, El
Fragor de la Luz

Tiene que ser muy gratificante para un pintor saber que
mas de 5.500.000 personas han tenido en sus manos un
fragmento, de una reproduccién de su obra, y que muchos de
ellos la han 1llevado (en su cartera) junto a su corazdn
durante varios meses. Esto le ha ocurrido a José Manuel Broto
(Zaragoza, 1949) con Jardin, 2007, la imagen de las entradas
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de la EXPO 2008.

No es casualidad la eleccidén de este autor para este
acontecimiento mundial, ya que, Broto es uno de los artistas
contemporaneos de Aragdn con mas proyeccion internacional, vy
con una sOlida trayectoria, puesto que lleva cuarenta afios
dedicado a la pintura. En la década de los setenta formdé parte
del grupo Trama y se le considerd inscrito a la corriente
denominada neoabstraccién que estuvo influenciada por el grupo
francés supports-surfaces, que investigaba la relacién entre
la pintura, la labor del artista y el soporte. Durante este
periodo pintdé cuadros con series de figuras geométricas sobre
fondos de colores planos. En la década de los ochenta, su
abstraccion evoluciondé hacia un trabajo mas gestual donde se
armonizan formas abstractas con elementos que provienen del
sonido musical y el signo grafico de la escritura.

El dia 2 de octubre inaugurdé su exposicidén FRAGOR DE
LUZ, en las salas de exposiciones temporales del Museo de
Teruel, hasta el 9 de noviembre; posteriormente, se pudo ver
en la sala de exposiciones del Ayuntamiento de Alcafniz, del 21
de noviembre al 14 de diciembre. Es la primera vez que este
artista ha tenido una exposicién individual en la provincia de
Teruel. Su obra ha sido presentada en un cuidado catalogo
diseflado por Samuel Aznar, con textos del comisario de la
exposicién Rafael Ordéfez Fernandez, para el que Broto es un
pintor “muy fiel a sus intereses plasticos, en el que su obra
refleja la evolucién de su trabajo”.

Su pintura la podemos enmarcar dentro de la corriente
Llamada neo-expresionismo o como él se define: “abstracto
deliberadamente” de 1la obra expuesta dice que es:
“representativa de lo que estoy haciendo un estudio del color
cada vez mas brillante”(..) que "La pintura es un fendmeno
visual”.(..) y de la obra que ha creado con programas de
ordenador explica que: “la colaboracidén con el musico José
Manuel Lépez, me obligo a tener en cuenta el tiempo y el
movimiento” (..)"estas obras no son fotografias, ni pinturas,
son creadas con programas de ordenador”.



La muestra esta compuesta por trece cuadros de gran
formato (200 x 200 cm. y 200 x 260 cm.), en acrilico sobre
lienzo, pintados desde el ano 2002 al 2007; y un audiovisual
con musica de Manuel Lépez y obra hecha con programas de
ordenador. En las pinturas José Manuel crea formas organicas y
trazos que se mueven, se desplazan, sobre la superficie plana
y monocroma del lienzo. Sus fondos son firmes y austeros, en
algunos casos suelen ser mas geométricos y estan acompafados
con unas formas mas organicas, el elemento decisivo es el
color y los gesto del artista al aplicarlo. Es una obra de una
gran expresividad y colorido. Como en “Jardin, 2007”, obra que
sirvié para realizar las entradas de la EXPO 2008; gran lienzo
de 200 x 260 cm. dividido en tres franjas verticales, verde,
azul y negra, sobre las que las pinceladas fluyen por los
bordes dejando su centro despejado; acompahan a esta obra
“Radio” y “Un mar” ambas del 2005 en las que sobre fondos
planos mates, en tierra y negro se deslizan los brochazos de
colores primarios.

En “Pintura abstracta n? 42", acrilico sobre tela, en la
que sobrepuesto a un fondo amarillo aparecen campos de color
geométricos cuadrados y rectdngulos y sobre ellos en el
centro las caracteristicas pinceladas de Broto, casi
caligrafias chinas. Esta obra sirve de portada al catalogo y
su titulo nos vincula la obra con trabajos de las vanguardias
del siglo XX, concretamente con la primera escultura
abstracta, realizada en 1919 por Kasimir Medunetsky Escultura
abstracta construccién n?2 557, que no pretendia ningln tipo de
representacién. Quedan otras ocho obras de caracteristicas
similares a las ya mencionadas, en seis de ellas aparecen
elementos geométricos, a modo de franjas, y campos de color:
“Escuadra, 2007"”, “Origen, 2007"”, “Sin titulo, 2007”, “sin
titulo, 2007”, “Sin titulo, 2004”. Las dos restantes:
“Memoria, 2007"” y “Maya, 2007"” sobre fondos planos los colores
se expanden y deslizan acompanando los gestos del autor.

Ademas cabe destacar la video instalacién “EL SONIDO DE LA
LUZ” en la que se pueden apreciar trazos pictéricos de Broto,
carentes de toda pretensidén figurativa y sin pigmentos



tradicionales, ya que estan creados con programas de
ordenador, que se transforman en impulsos de luz, en vibraciodn
visual y estan acompafiados de las obras sonoras de José
Manuel Lépez Lépez: “Estudio II” (2003) <<sobre la modulacion
métrica para cuatro percusionistas>> y “Sottovoce” (1995)
(voces y dispositivo informatico cuadro fénico).

Monumentalizacidn de 1la
memoria y colapso cultural,
simbolico e 1conografico:

“Por monumento en el sentido mas antiguo y primigenio, se
entiende una obra realizada por la mano humana y creada con el
fin especifico de mantener hazafas o destinos individuales ( o
un conjunto de estos) siempre vivos y presentes en la
conciencia de las generaciones venideras.” Asi define Riegl el
concepto de monumento. Definicién que se ajusta de un modo
palmario al concepto que tenia el régimen franquista sobre el
monumento y la accidén de este. Asi mismo, continla Riegl
explicando los mecanismos para la perpetuacidén de la ideologia
expresada en el monumento, y cuyo fin es la perpetuacidn del
mensaje “en la medida en que el acontecimiento que se pretende
inmortalizar se ponga en conocimiento del que lo contempla
solo con los medios expresivos de las artes plasticas o
recurriendo a la ayuda de alguna inscripcién” (Riegl, 2007).
En este caso el franquismo recurrid a las inscripciones vy
relaciones de caidos para completar su mensaje conmemorativo
y/0 funerario.

Segun Riegl, a la hora del estudio de los monumentos es
necesaria su divisidén en una serie de valores. El valor como
legado histdrico es innegable en cualquier obra plastica, no
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es asi tan evidente su valor artistico. Este Gltimo valor
posee tintes de subjetividad y su apreciacién como valor en si
depende de factores externos relativos a los diferentes
contextos histéricos, sociales y culturales por los que pasa
un monumento a través de su vida.

Todo lo que ha existido en una época pasada tiene un valor
histérico. Esta existencia constituye pues un eslabédn
evolutivo en la historia del arte, que puede sobrevivir al
presente o ya no existir. Todo monumento artistico, tiene pues
un valor histérico, que es insustituible, y todo monumento
histérico tiene un valor artistico, ya que si este monumento
fuese el Unico resquicio que quedara del pasado le
otorgariamos ese valor artistico. Asi pues el valor artistico
se integra en el valor histérico.

La subjetividad del valor artistico se puede apreciar en 1los
gustos estéticos académicos desde el renacimiento, donde se le
concede por primera vez a los monumentos un valor histérico,
hasta el siglo XIX. En este espacio de tiempo el canon
artistico es rigido, rompiéndose en la segunda mitad del XIX,
donde lo pasado deja de entenderse como una norma y surge un
arte insumiso a los valores y a la tradicidén académica. El
valor artistico deja de ser un valor absoluto, para
convertirse en un gusto relativo. Asi se entiende el gusto
artistico del siglo XX. Es un gusto artistico que varia de 1la
opinién de un sujeto a otro. Logicamente, el pensamiento
franquista no entiende esta libertad artistica que no tolera,
volviendo a la rigidez académica decimondnica. Es en esta
rigidez académica en la que se construiran la inmensa mayoria,
salvo alguna extrafia excepcién, de 1los monumentos a los
caidos. Por lo tanto se puede hablar de involucidén histdrica
en el arte franquista.

En el franquismo el valor artistico relativo deja de existir,
para ser un valor académico. Por eso es un valor artistico con
vision de eternidad. Luego el monumento a los caidos tendra un
valor rememorativo, que pretende satisfacer las necesidades o
ideales de una época. Asi hoy pues, tiene un sentido
subjetivo, ya que somos los sujetos actuales los que le



otorgaremos un determinado valor.

Riegl afirma que el valor rememorativo no forma parte de la
obra original, ya que un monumento no se hace para ser
venerado en un futuro por individuos alejados en el tiempo a
la creacién de ese monumento, y que el sentido de veneracidn o
de satisfaccién de necesidades ideoldgicas queda
descontextualizado en las generaciones venideras. En el caso
del franquismo no se puede afirmar lo mismo, ya que 1los
monumentos a los caidos son erigidos conscientemente con el
valor rememorativo y de perdurabilidad en el tiempo para ser
contemplados y alabados tanto por las generaciones
contempordneas a la construccién de los monumentos como por
las nuevas generaciones futuras. Asi ha quedado demostrado
cuando muchos de los monumentos a los caidos todavia
conservados son utilizados por militantes de ultraderecha vy
nostalgicos del régimen franquista para conmemorar sus fechas
simbdlicas , homenajear a los caidos y practicar sus ritos.
Segun ha ido avanzando el estudio en la disciplina de historia
del arte, se han ido formando categorias para la divisidn de
los monumentos. Asi pues podemos entender tres clases de
monumentos:

-Monumentos intencionados. Sus creadores son conscientes de
rememorar un momento histoérico del pasado.

-Monumentos histdrico-artisticos. También se refieren a un
momento del pasado pero su seleccién como obra de arte depende
de nuestro gusto o visidn subjetiva.

-Monumentos antiguos. Estos son todos, sin atender a la razédn
por la que fueron creados.

En el antiguo oriente se erigian monumentos intencionados,
pero su construccidén respondia a individuos y familias. Es en
el mundo clasico, en Grecia, y sobretodo en Roma cuando surge
el monumento con un valor patriético. Aqui el monumento posee
un valor que representa a mas interesados, el concepto de
patria y su representacidén monumental se hace extensible a una
comunidad amplia que velara por el cuidado del monumento. Esto
asegura que la permanencia en el tiempo sea mayor.

Verbigracia, la Columna Trajana es un monumento conmemorativo



intencionado que tendrd una enorme importancia ideolégica vy
social en época antigua pero que durante el medioevo carecera
de proteccidén, ya que representa un poder anterior que quiere
mantener su memoria y permanecer en el tiempo. Sera en la Edad
Media cuando este vestigio de Roma sufrira cambios
iconograficos. La nueva religidén cristiana impondra su
pensamiento sobre la columna. Sufre mutilaciones, pero el
pensamiento medieval no tendra conciencia de ello, por lo que
nadie piensa en su restauracion. Asi pues, se mantiene en pie
como pervivencia de un pasado glorioso. Son los restos del
patriotismo romano, que en el siglo XX se redignificaran
durante el periodo fascista.

Este es un ejemplo de monumento intencionado. Seran estos
elementos cldsicos, imperiales, que han tenido una dilatada
perdurabilidad en el tiempo, los prototipos a seguir por los
fascismos europeos y por el franquismo.

Asi, el interés por los monumentos intencionados que se perdia
con la extincién del régimen o de las generaciones interesadas
en su permanencia, queda revitalizado por 1las nuevas
generaciones que consideran las hazanas antiguas representadas
por esos monumentos conmemorativos como propias. Es en esta
situacién donde el pasado obtiene un valor de
contemporaneidad.

-Los lugares de la memoria

Fueron numerosos los lugares fisicos consagrados a la memoria
de la guerra y de los caidos por Dios y por Espafia. En ellos,
que invadian los pueblos y los rincones de la vida cotidiana
se rendia culto, y se practicaba el ejercicio de la memoria
para que los martires del bando nacional y la cruzada de
liberaciéon jamas fueran olvidados.

E1l objetivo de estas placas, lapidas y monumentos era que José
Antonio y los demds caidos locales permanecieran en la memoria
colectiva mediante la “ritualizacidén y homogeneizacién del
espacio” (Ledesma y Rodrigo, 2006: 233-255), espacio que no se
correspondia con un lugar fisico mas, sino que era un espacio



de rememoracion en lugares privilegiados.

El franquismo hizo una masiva utilizacidén de estos espacios
rituales sobretodo en la década de los afios cuarenta cuando el
recuerdo de la cruzada y la conmemoracidén a los caidos era
primordial para la ideologizacién de la poblacidén. Asi mismo
los monumentos “debian ser piedras en honor al sacrificio” que
eran sacralizados y cristianizados por la presencia de la cruz
y destinados a perpetuar el recuerdo y el culto colectivo.
Seguin Javier Rodrigo y José Luis Ledesma, “en el proceso
conmemorativo confluian proyectos estatales y locales, ritos
colectivos, codigos culturales e intereses individuales”. Se
levantaban auspiciados por las condiciones sociales que
envolvian a 1la poblacién de posgqguerra (desestructuracidn
social, cultural e identitaria) asi como de los deseos de
venganza y afanes de exclusion de una parte de la poblacidn.
Asi mismo se dejaba patente en estos lugares de la memoria la
union de la iglesia y el estado, que sellaban asi fisicamente
el compromiso de la iglesia con el régimen franquista. La
labor de la iglesia sirvid para la legitimacion mutua de ambas
instituciones y para que los caidos pasaran a ser verdaderos
martires.

Estos espacios de 1la memoria despertaron pequefas
controversias formales entre las autoridades locales y la
administracidén estatal. Fueron subvencionados y pagados por
familiares de las victimas mediante suscripciones publicas vy
privadas, pero que en todo caso su proyeccién partia de los
ayuntamientos y de las asociaciones de excombatientes.

Este recuerdo a los muertos era también un modo de imponer el
olvido sobre los vencidos, que se criminalizaban y eliminaban
simbdélicamente. Asi también, ese recuerdo a 1los caidos
nacionalistas era la manera de legitimacidn vy
autorreconocimiento social de los familiares, amigos vy
allegados para asi conseguir una importante integracién en el
régimen.

-Leyes y organismos reguladores. Unos apuntes.



En 1938 se crea la “Comision de estilo para las
conmemoraciones de la Patria” cuya funcidén serd dictar las
normas y los referentes a seguir a la hora de construir los
monumentos (Llorente, 1995). Sera una comisién integrada por
el poder civil, militar y eclesiastico, pero con una escasa
eficacia.

E1l siete de noviembre de 1939 se aprueba la ley de gobernacidn
sobre los monumentos, donde se supedita la aprobacidén de los
proyectos al ministerio para dar “unidad de estilo y sentido”.
Es entonces cuando una gran cantidad de monumentos se dedican
a la “victoria” y a “los caidos” en su mayoria.

ELl 30 de octubre de 1940 se promulgdé otra ley sobre 1la
tramitacién de los expedientes sobre conmemoraciones, donde se
indicaba el camino que habia que seguir en la ereccién de
monumentos, los tramites administrativos que habia que pasar y
como correspondia hacerlo.

En diciembre del mismo aho se tramitaba otra ley en la que se
cambiaba el organismo que regulaba la ereccién de monumentos.
Dejaba de ser competencia de “Prensa y Propaganda del
Ministerio de Gobernacién” para pasar a depender de la
“Vicesecretaria de Educacién Popular” que a su vez dependia de
la “Secretaria General de Falange y de las JONS”. A partir de
aqul serd esta secretaria la que se encargara de estos
asuntos.

En 1942, Arias Salgado crea la “Jefatura de Ceremonial y la
Seccion de Organizacion de Actos Publicos y Plastica”, que
dependian de la “Vicesecretaria de Educacién Popular”. A
partir de aqui serian los servicios técnicos de esta Seccidn
los encargados de elaborar los informes para autorizar o no la
construccién de monumentos.

-Caracteristicas formales, tipologias y materiales

Tras las normativas que dictaban las caracteristicas formales
e ideoldgicas a las que se debian de adecuar los monumentos se
puede destacar un prototipo de monumento que, guardando las
distancias, fue el modelo tipo que se propagdé por todo el



estado franquista (Llorente, 1995; Vazquez, 2006).

La cruz, como elemento principal mas destacado, aislada o
unida a otros complementos de estilo clasicista. Cruz, sobre
escalinatas o podium. Este modelo de cruz principal se
dedicaba tanto a los caidos como a la victoria. La cruz no es
una novedad del arte del franquismo, sino que sigue una
tradicidén estilistica desarrollada en el arte occidental desde
aproximadamente el concilio quinisexto, <cuando 1a
representacién de la cruz comienza a ser aceptada por la
comunidad cristiana (Galtier, 2005), hasta el clasicismo
cristiano del XIX, pasando por la representacién de los
crismones medievales. No obstante es un elemento que deja
patente 1la unidén de la iglesia catélica con el estado
franquista.

Antes del fin de la guerra ya se levantaron también algunos
sencillos monumentos y lapidas conmemorativas que consistian
en cruces aisladas y desnudas, en materiales perecederos.
Estos tipos de monumentos son el precedente de los que mas
tarde se desarrollaran en el franquismo. Eran monumentos en
los que a pesar de la ausencia de los escudos identitarios ya
se mostraba la ideologia del nuevo estado emergente.

Durante la guerra se erigieron obeliscos y monolitos,
confundiendo estos con los primeros y rechazados por la
iglesia catélica debido a la inherente tradicién pagana de
estas construcciones. No obstante se <cristianizaron
anadiéndoles la cruz en su parte superior.

Acabada la gquerra, la “Direccidén General de Arquitectura y de
la Seccién de Organizacién de Actos Publicos y Plastica”
elabord una serie de normas y recomendaciones a seguir por
todos los monumentos que se erigieran: Sobriedad, clasicismo,
sencillez, severidad, decoro, elocuencia ascética y cristiana.
Estas caracteristicas recuerdan al mas decadente academicismo
decimonénico que el franquismo querra continuar como ejemplo
de decencia artistica, sintiéndose asi nostalgico del ambiente
aristocrata y burgués del XIX, a la vez que despreciaba ese
siglo como el de las revoluciones, los desdrdenes y “el
politiqueo”. Este nuevo lenguaje estético contrasta con el



lenguaje mas ampuloso, menos sobrio y mas retdérico de los
inicios del franquismo.

Asi pues, a los requisitos formales y estéticos que se piden

a la hora de elaborar proyectos en homenaje a los caidos y a
la Victoria, se unen los de caracter ideoldgico, a los que se
les concede una importancia primordial.

El excesivo celo en el control de los monumentos, las
restrictivas normas que se 1imponen, acompafado del
empobrecimiento econémico, y a pesar de las recomendaciones
oficiales contra la repeticidén de modelos formales, que no
ideolégicos, y de su fabricacién en serie, la similitud de los
proyectos es palmaria.

Por tanto, se pueden distinguir tres tipologias diferentes;
Monolitos o placas, columna o pilar sobre plinto rectangular o
troncopiramidal y arco de triunfo.

Estas tres tipologias solian ir acompafiadas y alternadas con
diferentes elementos caracteristicos; Asi encontramos bolas y
piramides escurialenses que tienen una simbologia funeraria,
plataformas donde se asentaban los monumentos, altares vy
escudos, que solian ser el de falange, el estatal y el local,
cerramientos con cadenas, y pequeios jardines con cipreses.
Sobresaliente entre todos estos elementos la caracteristica
cruz.

A los materiales empleados en estas empresas también se les
atribuia un uso simbdélico. Se solian construir con piedra,
generalmente local y granito. Se empleaba la piedra por ser un
material noble, duro, imperecedero, adecuado a la severidad y
austeridad, que garantizaba la perdurabilidad en el tiempo, la
perennidad y el mantenimiento tanto del régimen, como de su
ideologia hecha monumento y de la vida eterna de los caidos.
Siempre se solia utilizar piedra natural, y se rechazaba 1la
imitacién de esta. No obstante, la piedra se empleaba
solamente para el revestimiento.

Diego de Reina de la Muela decia que la “piedra es un material
noble y clasico para el nuevo estilo arquitectdédnico mas acorde
con la nueva realidad espanola” (Llorente, 1995).

La cruz se solia hacer en un material diferente al del



monumento, para conseguir asi un efecto sobresaliente al
resto. Como elemento mas importante, se solia hacer con piedra
negra, marmol o hierro. También se realizaba en un acabado mas
trabajado, dejando las partes restantes inacabadas. Se
conseguia asi un efecto miguelangelesco de resalte de las
zonas a las que habia de conceder una especial importancia. Se
conseguia reforzar con este resalte formal e ideoldgico el
caracter de cruzada de la guerra civil y la unién, otra vez,
de la iglesia y el estado.

-0tras consideraciones

La iconografia religiosa se extendié también a la vez con los
monumentos a los caidos. Las capillas monumento, los corazones
de Jesuls y los angeles vigilaron durante anos la relacidn
nominal de los “caidos por Dios y por Espafa” debajo del
nombre de José Antonio y del escudo de Falange.

Escudo que solia ir acompafiado del estatal y del local. Se
elaboraba asi un mensaje didactico que apremiaba el compromiso
de los ciudadanos locales como vencedores de la guerra,
relacionando asi lo local con lo estatal, de un modo cercano.
Asi se manifestaban los valores del estado en los monumentos.
Adquirian un caracter simbdélico que iba mds alla del simple
recordatorio, y desarrollaron un papel primordial en la vida
de la comunidad. La poblacién los contemplaba a diario y los
integraba en su visidén cotidiana y colectiva (Ledesma vy
Rodrigo, 2006).

Por lo tanto su visionado debia realizarse en espacios
abiertos, plazas, cruces de calles y paseos donde fueran
facilmente perceptibles, y con posibilidad de ser contemplados
por celebraciones de masas, como por ejemplo el “monumento a
los Héroes y Martires de Nuestra Gloriosa Cruzada” levantado
en la Plaza del Pilar de Zaragoza, y estudiado por la
profesora Isabel Yeste. Aunque no siempre se levantaron en
lugares concurridos y abiertos. También se levantaron en
cementerios, aunque fueron los menos, ya que este es un
espacio alejado de la vida cotidiana. Ante esto, la solucién



del estado fue la ereccidén de dos monumentos en algunas
localidades, uno en el cementerio y otro en el nudcleo
poblacional.

Para reforzar el caracter religioso y martirial, aparte de la
caracteristica cruz, también se solian ubicar cerca de las
iglesias parroquiales, y en muchas ocasiones clavados o
insertados en sus muros.

Asi pues en la mayoria de los pueblos y ciudades del estado,
los monumentos consistian en sencillas cruces y placas. Angel
Llorente atribuye esta situacion a dos fendmenos: La falta de
personal cualificado, de artistas, ingenieros y artesanos que
pudieran acometer tales empresas, y la necesidad de monumentos
baratos debido a la precaria situacién econdmica del estado de
posguerra (Llorente, 1995). Este es también el motivo por el
cual se explica la falta de escultura en la monumentalizacidn
del homenaje a los caidos.

Esta claridad estética en la representacién de los monumentos
se puede comparar con la empleada por la politica artistica
nazi. Claridad que incluso llegdé a obsesionar a Hitler. La
claridad, la sencillez y la simplificacidén serian tres
caracteristicas que podrian definir a la perfecciéon 1los
monumentos franquistas en homenaje a los caidos.

Gracias a esa memoria en piedra, el franquismo continua vivo
en la memoria del pueblo. Conocer el arte, conocer esos
monumentos sin tener en cuenta a la sociedad que lo

genera es imposible. Asi como es imposible entender el binomio
arte-estado sin conocer la politica y su ideologia. ELl
franquismo, al igual que cualquier régimen totalitario
convirtié el arte en politica, y lo realizé de un modo
perfecto. Por eso, la realidad social no se puede entender
aislada del arte y sus creadores.

-Ejemplos de la comarca de Calatayud.

Esta comarca no fue muy prolija en la ereccién de monumentos
fastuosos, pero si que se encuentran ejemplos locales,
sobretodo lapidas en los muros de iglesias que responden casi



todas a los elementos comunes de cruz en el centro o en un
lateral y la relacién nominal de caidos 1locales bajo la
inscripcioén, mds vistosa, de José Antonio.

Las placas que hoy quedan en pie tal como fueron erigidas en
la década de 1940 se pueden encontrar en Terrer, Saviian,
Contamina y Villafeliche. En Cervera de la Canada fue retirada
de su iglesia mudéjar, patrimonio de la humanidad, en el mes
de febrero del afo 2008. En Torrijo de la Cafiada se trasladd
al cementerio en el 2004. Esta estaba situada en la plaza del
pueblo protegida bajo los brazos abiertos de un corazén de
JeslUs que todavia permanece.

|
Lapida a los Caidos en Lapida a los Caidos en Lapida a los Caidos en
Savifian Terrer Contamina

Savifan

Esta ldpida se encuentra encajada en el muro de la fachada de
la iglesia principal del pueblo. Es una placa rectangular
caracteristica por la ausencia de cruz. También se caracteriza
por su disposicién horizontal, ya que se solian disponer
verticalmente. Estd dividida en dos partes centradas por un
resalte en relieve que se encuentra en el centro de la placa,
en el lugar que ocuparia la cruz. Las dos partes simétricas
donde se encuentran tallados los nombres de los caidos estan
unidas por el nombre de José Antonio que enlaza en la zona
central las dos partes. En la misma zona central a los pies se
aprecia la expresién “presentes” que termina de aunar las dos
zonas. La ausencia de 1los escudos nacional y local es una



caracteristica que también 1la diferencia de las otras placas
de la comarca, asi como su simplicidad, de lineas ortogonales,
y la ausencia de todo tipo de ornato. Estéticamente destacan
las letras talladas de un modo mas trabajado que el fondo “sin
acabar”.

Terrer

La lapida en homenaje a los caidos de Terrer se encuentra
situada también en el muro de entrada a la iglesia de torre
mudéjar. Es una placa donde la ortogonalidad ya no resulta tan
acusada. Los laterales de 1la 1lapida son inclinados,
flanqueados por motivos de hojas de acanto. Se encuentra
empotrada con cuatro clavos de cabeza decorada sobre una base
de argamasa cuyos angulos si que son ortogonales. En la parte
superior creando un eje de simetria se situa la leyenda
“Caidos por Dios y por Espafa” protegido por 1lineas
mixtilineas que dibujan un tejado protector. Sobre esto hay
una hornacina vacia que en origen albergaria al santo patrdn
del pueblo, o a un Corazén de Jesus.

En el interior, en la zona central se dispone 1la
caracteristica cruz que divide la relacion de caidos. A los
pies de la cruz se dispone la leyenda “presentes” y en la zona
superior “José Antonio Primo de Rivera” que junto a la cruz
auna la atencion y la importancia de la lapida.

Al contrario que la de Savifan, ésta estda perfectamente
pulida y terminada en todas sus partes, y los nombres de los
caidos, al contrario que en Savifidn, se encuentran tallados en
negativo.

Contamina

Esta lapida también se encuentra colocada en la fachada
central de la iglesia de Contamina. Se dispone en posicidn
vertical. Se caracteriza porque no estd realizada en piedra,
sino en madera policromada de color marrén. Seguramente se
empled este material por ser mas barato que la piedra, asi se
ahorraban costes en la Contamina de posguerra. Tiene algunos
motivos pintados en blanco para conseguir asi un mayor



resalte, como la cruz y la leyenda inferior “RIP”. Posee dos
elementos que le otorgan movimiento rompiendo asi la excesiva
ortogonalidad como son el ornato inferior construido a partir
de lineas curvas, y la corona funeraria situada en la zona
superior fuera del marco que domina toda la lépida. Esta
colocada de modo mdas humilde que las restantes, asi mismo es
un material pobre. Esta repintada recientemente, lo que
demuestra que hoy existen habitantes de 1la localidad
encargados de su mantenimiento y del recordatorio a sus
martires.

Villafeliche

Esta placa se encuentra situada en el segundo nivel de un
podium que sostiene un Corazén de JeslUs con los brazos
abiertos. El monumento esta levantado en lo alto de un cerro
que domina todo el pueblo. Asi pues, el monumento se contempla
con claridad desde cualquier lugar de Villafeliche, de Montén,
y desde la carretera que pasa por ambos pueblos.

Junto con el de Torrijo de la Cafada es el Unico ejemplo de
estas caracteristicas en la Comunidad de Calatayud y el Unico
que domina la visién de todo un pueblo.

El podium se compone de cuatro niveles. En el segundo esta
situada la placa. En el tercero se lee la siguiente leyenda
“adveniat regnum tuum”. En el cuarto a los pies del corazén de
JeslUs se dispone la cruz dominante en negro sobre fondo
blanco.

Es un monumento sencillo, levantado con simples bloques de
hormigén y banfado de cemento. La pintura blanca y el resalte
de la leyenda en latin es reciente, por lo que al igual que en
Contamina, recibe unos cuidados que hacen que permanezca viva
la memoria de los caidos.

La placa es sencilla, pequena, en contraste con el resto del
monumento. Es de forma rectangular y esta dispuesta en
posicidén vertical clavada en la pared del monumento. Esta
encabezada por el escudo estatal franquista en color negro
brillante seguida de la relaciéon de “Caidos por Dios y por
Espana”.



A los pies se disponian dos piedras con un recipiente que, aun
hoy, contiene flores artificiales, lo que viene a demostrar
otra vez el culto rendido en la actualidad.

Torrijo de la Cafada

En Torrijo de la Canada se encuentra el monumentos a los
caidos en la plaza principal del pueblo. Es el monumento
caracteristico, Unico en la comarca de Calatayud junto con el
de Villafeliche, compuesto por un Corazén de JeslUs con brazos
acogedores y una cruz a sus pies. Estad construido en piedra
sobre un pedestal escalonado. Se divide en cuatro partes
diferenciadas. La parte inferior, o pedestal, que da paso a la
pieza donde se situaria la lapida con 1las inscripciones,
continda la zona en la que se dispone la cruz, y coronando el
monumento se dispone una escultura del Corazén de Jesus. La
tipologia del monumento es semejante a la de Villafeliche.
Actualmente le falta la lapida con la relacidén nominal de
caidos que se trasladd al cementerio de la localidad por una
decisién del ayuntamiento en el 2004.
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Ladpida a los Caidos en Corazén de Jesls en Corazén de Jesus en
Villafeliche Villafeliche Torrijo de la Cafhada

Con el analisis de los monumentos en homenaje a los caidos se
tiene que abrir pues, como plantedé la profesora Ménica
Vazquez, un camino hacia la reflexioén. éQue hacer con estos
monumentos? Monumentos que evocan un pasado, una memoria
dolorosa, pero que son necesarios para el estudio vy




comprensién de ese pasado.

Es nuestro deber como historiadores o amantes de la historia
buscar soluciones para que esta memoria dolorosa se muestre y
sea contemplada como un hecho histdérico, como un legado del
pasado, y no como un pretexto para hacer ideologia, evocar
antiguas glorias, o fabricar politica.

Aragonesa del Arte. Una nueva
galeria de arte en Zaragoza,
premio AACA 2008 al mejor
espaclio expositivo.

Entrevista a Mariano Santander, director junto a Montserrat
Navarro, de la galeria.

Ricardo Garcia Prats. AACA

Esta nueva galeria abrid sus puertas, en la Calle Fita, numero
19 de Zaragoza, el dia 21 de febrero de 2008, con 1la
exposicidén de José Beulas, Paisajes al limite; después en
primavera siguidé la colectiva Siete artistas aragonesas, con
Eva Armisén, Julia Dorado, Sylvia Pennings, Mapi Rivera,
Teresa Salcedo, Alicia Vela y Lina Vila; en verano se
desarrollé otra colectiva Intensos trayectos / Pintores
aragoneses, con obras de Ignacio Fortdn, Santiago Lagunas,
Victor Mira, Borja de Pedro, Maria Cruz Sarvisé, Antonio Saura
y Gonzalo Tena; en septiembre se inaugurd la de Natalio Bayo.
Cazador de 1imagenes, integrada por obras sobre papel y
actualmente se puede observar una doble exposicidn, 1la del
grabador Mariano Castillo, Sin (con) texto y Diferencias sobre
papel, que recoge obras de Pascual Blanco, Jesls Buisan,
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Miguel Angel Dominguez y Carmen Pérez Ramirez.

El espacio expositivo es amplio, bien resuelto y su forma de
“U” permite montajes diferentes y bien resueltos.

El pasado dia 15 de diciembre la Asociacidn Aragonesa de
Criticos de Arte (AACA) concedidé a Aragonesa de Arte, el
Premio al Mejor espacio expositivo, por el nuevo espacio, la
trayectoria de promocion de los artistas aragoneses y por el
cuidado que ha puesto en la edicidn de catalogos.

Pregunta (P) — {Qué significa este premio para ustedes?
Mariano Santander (MS) — Significa una enorme satisfaccidn,
estamos muy contentos. A todo el mundo le gusta que le
reconozcan el trabajo que realiza y si el reconocimiento
vienen del sector profesional, como es el caso, es todavia
mayor la satisfacciodn.

P — ¢Qué balance hace del afio que termina?

MS — No hace todavia un afo que abrimos el espacio expositivo
y he de decir que ha supuesto un gran esfuerzo y sacrificio.
Hemos estado todo el afio sin cerrar la galeria, ni siquiera
hemos hecho vacaciones; hemos intentado hacer exposiciones que
representaran diferentes tendencias y épocas del arte aragonés
contemporaneo, desde Santiago Lagunas hasta Mapi Rivera; han
sido 21 artistas aragoneses quienes han colgado sus obras
entre las cinco exposiciones que hemos presentado.

P — ¢Cual ha sido la cronologia expositiva?

MS — Se abridé con Beulas, siguidé la de siete artistas
aragonesas, después se presentdo la 1llamada “Intensos
trayectos”, en septiembre la de Natalio Bayo y ahora esta
doble exposicién de grabados de Mariano Castillo y obras sobre
papel de otros cinco artistas aragoneses.

P — S6lo artistas aragoneses. ¢(Esa va a ser su orientacidn?

MS — En 2008 ha sido asi, tal como nos lo propusimos, pero en
2009 vamos a empezar a exponer obra de artistas de otras
autonomias. Vamos a empezar con una colectiva de cinco
artistas de La Rioja y en primavera expondra en la galeria el



artista catalan de Lérida, Joaquin Urena. Creemos que nos
enriquecemos todos con artistas de otros lugares, al igual que
es necesario que los aragoneses salgan a exponer fuera.

P — éCémo surgidé la idea de abrir una galeria?

MS — Tanto Montse Navarro como yo teniamos contacto, desde
hacia tiempo, con el mundo del arte; Montse representaba
artistas aragoneses y vendia obras por diversas poblaciones
aragonesas y yo vengo de mi aficidén del coleccionismo de obra
grafica y de la bibliofilia. No éramos unos nedfitos en el
sector, conociamos parte del sector, si bien siempre estamos
dispuestos a aprender mas.

P — Podemos decir que es un proyecto ilusionante, ées asi?

MS — La apertura de la galeria supone algo nuevo y diferente a
lo que conociamos. Es el reto de hacer y presentar
exposiciones de calidad, con montajes profesionales vy
atractivos, con catalogos bien pensados y concebidos. Ese reto
se convierte en una doble obligacidén: primero respecto a 1los
artistas que exponen, para estar a su altura y segundo
respecto al mundo de los profesionales y aficionados al arte,
para ofrecer propuestas expositivas interesantes y variadas.

P — Deduzco que se trata de incentivar las ventas.

MS — Ya teniamos la actividad. La venta es, entre otras cosas,
la Unica manera de poder seguir adelante con nuestro trabajo y
nuestro proyecto.

P — Siempre se dice que en Zaragoza y en Aragon hay pocos
coleccionistas. éLo ve también asi?

MS — Nuestra experiencia durante estos meses con galeria
abierta mafana y tarde y contando con que Montse ya disponia
de un a cartera de clientes anterior, hemos comprobado que la
gente visita exposiciones con criterio y conocimiento pero, a
veces, le cuesta dar el paso hacia la compra, a incorporar la
obra de arte en su casa como algo habitual.

P — ¢éTienen una 1dea concreta en cuanto a tendencias



artisticas?

MS — Nuestro criterio ha sido y va a seguir siendo el de
exponer diferentes tendencias, diferentes soportes, diferentes
técnicas, etc., eso si, siempre dentro de una creacion de
calidad artistica reconocida.

P — Nada mas, gracias y enhorabuena
MS — Gracias a vosotros por el premio.

Premios ACCA 2008

En Asamblea General celebrada el dia 15 de dicembre de 2008 se
acordd por unanimidad lo siguiente:

-Conceder el premio AACA a la mejor labor de difusidn del
arte aragonés contemporaneo 2008 al Ayuntamiento de Zaragoza,
por la meritoria labor editorial en este sentido de su
servicio de publicaciones durante este periodo u otras muchas
actividades promovidas en estos meses a través de su Area de
Cultura y de la Sociedad Municipal Zaragoza Cultural, pero muy
especialmente la difusidén del arte aragonés contempordneo a
través del pabelldén de Zaragoza en la Exposicidn Internacional
“Agua y desarrollo sostenible” y del nuevo catalogo de arte
publico en la pdgina web municipal.

-Conceder el premio AACA al mas destacado espacio
expositivo en este periodo a la Galeria Aragonesa del Arte,
por la calidad, vistosidad y variedad de las exposiciones que
ha presentado, acompafnadas en muchos casos de valiosos
catalogos.

-Conceder el Gran Premio AACA al artista vivo aragonés mas
sobresaliente entre los que hayan estado de actualidad en el
Gltimo ano en el panorama expositivo, al escultor Santiago
Gimeno Llop, por los trabajos que ha dado a conocer en la
muestra celebrada en la Sala Luzan de la CAI y en la acera del
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Paseo Independencia de Zaragoza.

Hace muchos afios, en la pista del circo Atlas preguntaba el
augusto Tonetti a su hermano, el clown.. éSabes por qué los
barcos de hierro, que pesan tanto, no se hunden? El payaso
blanco ponia cara de ignorarlo y entonces el de la nariz roja
le contestaba.. “porque estan hechos de hierro para barco, que
es especial, y flota.

Esta broma me sirve para presentar Santiago Gimeno Llop
(Nonaspe, Z , 1952) en esta pagina web porque creo que el
artista alguna vez ha sohado con algo mejor que el acero rico
en cobre con el que trabaja y con el que se hace los cascos de
los barcos de gran tonelaje. Seria un acero cortén especial
para escultores que flotase en el espacio y puediera ser
admirado en tres dimensiones, o mejor en cuatro, si contamos
la dimensién tiempo.

Santiago da O6rdenes a maquinas pesadas de robustas mandibulas
que pliegan plancha de acero y éste se comporta con docilidad
de papel. Nace en su cabeza el modelo, lo desglosa para que el
cortador laser dance un complicadisimo ballet sobre una
superficie plana de metal que luego encajara el artista en
piezas casi imposibles. Monumentales..

Rudo ha de ser quien dome al metal que lo mismo puede ser
espada que arado. Pues no.

Santiago Gimeno es ademas de inteligente, <cordial,
considerado, posee unos modos de los que ya casi ni se usan
ya y sin embargo en su taller se convierte en un Vulcano.
Cosas que pasan. Y ademds es ordenado en el trabajo y le
cunde. Una obra da paso a otra y esta a la siguiente, siempre
incansable, al tiempo que soporta promesas incumplidas, planes
ajenos descabellados y horarios de docencia en la Escuela de
Artes de Zaragoza.

En 2008 ha mostrado su obra de gran empefio, en dimensiones de
arte publico, en la Sala Luzan de Zaragoza y en el Monasterio
Alto de San Juan de la Peia (Huesca)



Por su pasado y sobre todo por su presente la Asociaciodn
Aragonesa de Criticos de Arte ha decidido concederle el Premio
al Artista que ha realizado la mejor exposicidén del afo.
Enhorabuena ahora que estas en lo mejor de la vida.

Vista de la exposicidn de Santiago Gimeno
en la Sala Luzan

Asamblea General del 15 de
diciembre de 2008

Convocados todos los miembros de AACA por el Presidente de la
asociacién en Asamblea General el dia 15 de dicembre de 2008 a
las 18.15 horas en primera convocatoria y a las 18.45 en
segunda convocatoria, la reunidén se desarrolla de acuerdo al
siguiente orden del dia:

1 Aprobacién si procede del Acta de la Asamblea General del 10
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de diciembre de 2007 (se aprueba) e informe del Presidente:
Fernando Alvira da cuenta del estado econdémico de 1la
asociacién y de los nuevos socios cuya candidatura ha aprobado
la Junta en el Ultimo afo.

2 Votacién de los premios AACA 2008. Los presentes presentan
sus propuestas y se acuerda por unanimidad lo siguiente:

-Conceder el premio AACA a la mejor labor de difusidn del
arte aragonés contempordneo 2008 al Ayuntamiento de Zaragoza,
por la meritoria labor editorial en este sentido de su
servicio de publicaciones durante este periodo u otras muchas
actividades promovidas en estos meses a través de su Area de
Cultura y de la Sociedad Municipal Zaragoza Cultural, pero muy
especialmente la difusidén del arte aragonés contempordneo a
través del pabelldn de Zaragoza en la Exposicidén Internacional
“Agua y desarrollo sostenible” y del nuevo catalogo de arte
publico en la pagina web municipal.

-Conceder el premio AACA al mds destacado espacio
expositivo en este periodo a la Galeria Aragonesa del Arte,
por la calidad, vistosidad y variedad de las exposiciones que
ha presentado, acompanadas en muchos casos de valiosos
catalogos.

-Conceder el Gran Premio AACA al artista vivo aragonés mas
sobresaliente entre los que hayan estado de actualidad en el
Gltimo afo en el panorama expositivo, al escultor Santiago
Gimeno Llop, por los trabajos que ha dado a conocer en la
muestra celebrada en la Sala Luzan de la CAI y en la acera del
Paseo Independencia de Zaragoza.

3 Ruegos y preguntas: Pedro Fondevila solicita que el
directorio de miembros de AACA a repartir al final de este afno
contenga también los correos electronicos de los socios; José
Antonio Val ruega que se envie copia de este directorio a las
instituciones culturales que promueven exposiciones, para que
incluyan a todos los miembros en el mailing de difusiodn de sus
actividades. La respuesta del presidente es que trasladara a
la secretaria estos requerimientos para cumplirlos en la



medida de lo posible.

Diluidas en agua. Una
performance de Beth Moysés

Los artistas tuvieron un protagonismo relativo y secundario,
por no decir que pobre, en la pasada Expo zaragozana. Entre
los diversos objetos y productos audiovisuales que competian
por la atencién del visitante, algunos eran obras de artistas,
desde la venus clasica del Pabelldén de Italia a 1la
construccién de cristal de Dan Graham. En casi todos los
casos, se apostd por un concepto convencional de obra de arte,
expuesta a la mirada del publico o, como mucho, transitable.
Una de las pocas excepciones fue la performance de la artista
brasilefia Beth Moysés, organizada por la Casa de la Mujer
(Ayuntamiento de Zaragoza) el dia 11 de julio de 2008.

Nacida en Sao Paulo en 1960, Beth Moysés es una artista bien
conocida en Espaha, donde se ha realizado muchos de sus
Ultimos proyectos. Su interés, casi exclusivo, vienen siendo
los problemas concernientes a la mujer y, sobre todo, la
violencia de género. Del afio 2002 data su performance “Memoria
del Afecto”, desarrollada en Madrid, y que hizo desfilar a
decenas de novias entre Cibeles y Neptuno. Y del ano 2004, una
impactante individual en la galeria Fernando Pradilla, donde
el traje de novia volvid a tener protagonismo. Ella misma ha
comentado, en una entrevista, que el vestido blanco es “el
simbolo que mds rapidamente remite a la boda, a la unidn con
el hombre”. Desde este simbolo, nos reconduce a una reflexidn
sobre los malos tratos. La artista provoca asi en la victima
una confrontaciéon entre la violencia actual y el viejo amor
del que estuvo “impregnado” el traje nupcial.

El proyecto para Zaragoza tiene relacidon con todo esto,
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incorporando el pie forzado acuatico. El agua interviene como
elemento sanador. Pero el trabajo de Beth Moysés comenz6 mucho
antes de la performance de julio, en una casa de acogida,
donde convencidé a veinte mujeres maltratadas para que
colaborasen con ella. Les pidié que escribieran en rojo, sobre
vestidos blancos, acerca de sus esperanzas, experiencias y
miedos. El dia 11 de julio de 2008, otras veinte mujeres
diferentes, veinte voluntarias, desfilaron desde el Pabellédn
de Zaragoza hasta la explanada de la Expo, repleta de gente,
llevando aquellos vestidos, pero vueltos del revés, con los
textos y dibujos de las victimas por dentro, a modo de forro o
entretela. En su destino esperaban, dispuestas en un circulo,
otras tantas palanganas metalicas con agua dentro y con una
pastilla de jabén al lado.

Las voluntarias se desprendieron entonces de los vestidos,
volviéndolos del revés y descubriendo la parte escrita y
escondida. Arrodillandose, procedieron a lavarlos, disolviendo
en agua todos los textos, como ejercicio catdrtico. Hecho
esto, los escurrieron, estrujandolos con energia y volvieron a
ponérselos, para deshacer el camino previo, en un nuevo
desfile.

Esta accidén se ha revivido en la Sala Juana Francés, en una
exposicidén inaugurada el 24 de noviembre de 2008 —vispera del
Dia Internacional contra la Violencia de Género— y que durara
hasta el 14 de enero de 2009. En esta exposicidn-secuela,
encontramos fotografias de los vestidos, previas a su lavado,
donde pueden leerse los textos y contemplarse los dibujos



desesperados y emotivos de las veinte mujeres maltratadas, los
textos y dibujos diluidos en el agua. Y puede verse un hermoso
video que recoge la performance completa, imagenes que también
podran hallarse en la pagina web de la artista:
www.bethmoyses.com.br.

Como autora de performances, Beth Moysés puede adscribirse a
una tradicion brasilefa, que comienza con el “histérico”
Flavio de Carvalho, vinculado al surrealismo, e incluye a
mujeres pioneras como Lygia Clark. En el caso de Beth Moysés,
la artista evita el protagonismo del performer, y se convierte
en algo mas parecido a un coredgrafo o a un investigador, la
mezcla de ambas cosas, en realidad. En la linea de 1los
clasicos de la performance brasilefia, puestas en escena como
la que nos ocupa (“Diluidas en agua”) tienen relacién con los
simbolos profundos, amados por antropdélogos o psicoanalistas,
y guardan semejanza con las ceremonias rituales, bebiendo de
dos fuentes que conviven en Brasil: las tribus indigenas
supervivientes y la religién catédlica.

Mariano Castillo: Grabados al
amor y a la vida

E1l grabado en Aragdén es un tema aparte; un arte de tradicidén
que en esta tierra aragonesa se ampara en la maestria de
grandes figuras como Francisco de Goya y que ha ido creciendo
y desarrollandose en los uUltimos afnos. En este especial
entorno encontramos nombres como el de Mariano Castillo, que
ahora ha presentado su trabajo mds reciente en la zaragozana
Galeria Aragonesa del Arte bajo el sugerente titulo “SIN (CON)
TEXTO".

No es, ni mucho menos, la primera vez que este artista nos
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muestra su obra, pues podemos decir que ya cuenta con una
trayectoria de casi veinte anos de intenso trabajo
exclusivamente dedicado al grabado; dos décadas en las que su
mano se ha dejado guiar por la admiracién a la obra de los
grandes artistas grabadores de la Historia como Durero,
Rembrandt y, como no podia ser de otro modo, Goya. Una vida,
por tanto, dedicada al grabado o el grabado como forma de
vida, ambas expresiones se confunden en la figura de Mariano
Castillo, artista cartujano, por ser este barrio zaragozano su
lugar de residencia, y solitario, por ser asi, s6lo con sus
planchas, como realiza su trabajo.

Las estampas que se han presentado en esta exposicidon son un
canto a la Historia de 1la Literatura contemporanea, pues
Mariano Castillo se inspira en algunas de las obras cumbre de
la poesia y de los grandes autores, especialmente, del dltimo
siglo. De esta manera encontramos los Veinte Grabados de Amor,
con los que el artista hace referencia a la obra de Neruda, vy
en los que mas que ilustrar cada uno de sus poemas los utiliza
como pretexto, se embebe de su esencia y, como diria el
chileno, “ebrio de trementina” graba y estampa una serie de
imagenes en las que el cuerpo femenino encarna amor, desamor,
deseo y desengafo. Se trata de un canto al amor pleno, igual
que hiciera el poeta, al recuerdo, la nostalgia y la angustia,
tanto por la conquista como por la pérdida, un canto al éxito
y al fracaso, a la dualidad de la vida al fin y al cabo. Estas
estampas se acompafian ademds de lo que el artista ha llamado
“Una pintura desesperada”, completando asi la contraposicion
que Neruda estableciera entre poesia y cancidon y que Castillo
decide realizar entre grabado y pintura. Se trata de un
aderezo para el grabado, pero es un acompafiamiento especial
pues cada una de las colecciones de veinte estampas contara
con un trozo de esa “pintura desesperada”, ya que el artista
la ha realizado completa pero después la ha fragmentado,
otorgando la calidad de obra mialtiple y seriada a la pintura,
que por definicidn es una obra dnica, y dando a sus grabados
la calidad de obra dnica, cuando por definicidn forman parte



de una serie. De esta manera solamente reuniendo todas las
cajas de veinte grabados se podria reconstruir la obra, pero
si esto no llegara a lograrse nunca, como parece légico, cada
una de esas cajas contendria un testimonio desesperado de la
pintura, una breve huella como constancia de su existencia,
como el amor que llega y pasa pero del que quedan imagenes
completas en el recuerdo y fragmentos de otras que sélo se
completarian con la vuelta de ese amor.

Mariano Castillo muestra ademds cuatro estampas dobles para
las que se inspira en otras tantas obras literarias que, en
este caso, abarcan desde la Literatura hasta la Filosofia,
pues trabaja el artista con textos de Dante, Kafka, Alberti y
Pessoa, textos que hablan de nuevo de amor, pero también de
dolor, de cambio y de vuelta al hogar.

No contento con todo esto todavia Castillo ha decidido
ensefarnos otra de sus colecciones, la dedicada a los Cuatro
Elementos, en la que imperan la sencillez para el mensaje y la
liberalizacién del trazo hasta su total desaparicién. Cuatro
estampas en las que tierra, aire, fuego y agua se representan
de forma individualizada pero con una relacidén esencial entre
si, como parte de un todo, un todo que es el mundo entendido
por el artista en el que la tierra la encarnan inmensos campos
arados que reflejan el paisaje del valle zaragozano, el viento
acaricia la copa de erguidos cipreses que se resisten a su
envite, lucha que tantas veces pudiera contemplar el autor
paseando por las calles alrededor de su taller, el fuego es
una gran mancha roja, viva e incandescente, y el agua una
relajante masa de azul ondulada y fresca. La sencillez como
estilo de vida, la calma como filosofia, la misica y la
literatura como complementos del alma.

Esta no es mas que la descripcién escrita de una exposiciodn
pero su contemplacidén ha podido evocar en el espectador una
oleada de sentimientos variados, siempre apelando a la esencia
del ser humano, pues asi son los temas tratados por Mariano
Castillo, universales y basicos, ahi radica su importancia. La



mano del artista sirve en este caso para transmitir
sensaciones vitales que ya plasmaran los grandes literatos con
su pluma y que el grabador ha querido reflejar a través del
trabajo con las puntas, las resinas y los acidos. Huellas de
vivir, marcas del pasado, la impresién del presente y el surco
del camino hacia el futuro, todo esto es lo que nos muestra
Mariano Castillo, una obra sincera y directa. Las estampas de
este creador estan sustentadas en un profundo estudio
histérico, artistico y literario, asi como en un interesante
debate estético consigo mismo y con los grandes maestros del
grabado. Es evidente, pues, que Mariano Castillo es un hombre
sencillo, volcado con honestidad en su trabajo, que vive por y
para el Arte, piensa a través del dibujo y habla desde sus
grabados.

Sueno otofial (de la Esbozando deseo (de
serie "Veinte grabados la serie "Veinte
de amor..") grabados de amor..")

Eolo (de la serie
"Cuatro elementos")




Liverpool Biennial

Cinco dias me han bastado para vislumbrar una ciudad llena de
inquietudes y arte alrededor. Indudablemente la oportunidad de
poder disfrutar de una ciudad como Liverpool —una interesante
mezcla entre lo mejor de Dublin y Londres- siendo la Capital
Europea de la Cultura y ademas teniendo la Bienal de arte, ya
consagrada por méritos propios, ha sido un lujo.

Esta ciudad cosmopolita, que no s6lo vive de los eternos The
Beatles y del fdtbol, con una historia muy elocuente —siendo
su puerto uno de los mas conocidos (por su mercado con Asia,
siendo puente de la colonizacién EE.UU, el Titanic, 1los
irlandeses que acudieron en la hambruna a vivir alli o a
trasladarse al otro continente,..)-.

Mis viajes los planeo sin planear nada, quiero decir nunca me
informo de los hitos o la historia propia de la ciudad que
visito, ni por supuesto me voy con agencias de viajes, para
sorprenderme y perderme por cada rincén de la ciudad. Esto me
da el privilegio de conocer la verdadera vida de una ciudad y
sus habitantes, sin ser reconducido como un turista accidental
(con todo lo que ello conlleva —-ver un souvenir y no la
realidad urbana-).

Liverpool lo tiene todo, todo que me gustaria que tuviese mi
ciudad, pero como decia Martin Luther King: “I have a dream.”
y no desespero que Zaragoza algun dia se ponga a la altura
cultural y artistica que muchas ciudades europeas tienen.

Por eso la sentencia que iniciaba 1la exposicién de Le
Corbusier en la cripta de la Catedral metropolitana (un
espacio de grandes dimensiones con una retrospectiva muy
completa del artista humanista y social, no sélo arquitecto
—pintor, publicista,..-), es la mejor para que comprendamos Lo
intento transmitir: “Hay que ver, observar, maquinar, inventar
y crear.” Y eso es lo que nos enriquece y hace evolucionar. Y
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el arte es fundamental en nuestras vidas, tenga o no réditos
econémicos.

Las instalaciones e intervenciones que la propia Bienal no
fue 1o primero que visité, queria conocer antes de nada en
que entorno se ubicaban y que poso tenia en el contexto urbano
y social de la ciudad.

Me introduje en la Walter Art Gallery, donde justo hace 50
anos (1957) John Moores hizo la primera exposiciodn de pintura.
Esta familia se ha dedicado al mecenazgo del arte hasta
nuestros dias, ya que en la actualidad se exhibia el “John
Moores 25 Contemporary Painting Prize” —una especie del Turner
Prize, pero s6lo en pintura para artistas britanicos o
residentes-. Precisamente los Hermanos Chapman fueron miembros
integrantes del jurado del celebrado este ano, que fue ganado
por Peter McDonal con un cuadro dedicado a lucio Fontana, con
simplicidad de formas y colores.

Lo que mds me impacto es que la mayoria de las piezas
presentadas eran y un formato diminuto -10x15 cm- y que eran
totalmente diferentes al estilo de todos los pintores que
salen de las promociones de Bellas artes espanolas —ni peor ni
mejor, sO6lo muy diferentes-.

El descendiente de esta saga familiar, James Moores,
precisamente establecidé la Bienal en 1999 el Manifesto:
“Imagination 1is the vehicle of the sensibility!” (la
imaginacidén es el vehiculo de la inteligencia), donde Yves
Klein quemo dinero en uno de sus performances.

Lo que realmente me agradé fue que habia audifonos donde el
propio artista, el jurado o comisario explicaban su obra, algo
esencial para comprender lo que estamos viendo y, sobre todo,
la gente de la calle no diga: Esto lo hace mi niiho pequeio o
vaya “jetas” son los artistas (auque, a veces, tengan razén).

Otra cosa interesante es que daban la opcidén al publico a que
votase su cuadro favorito, y el artista mas votado se llevaria



la dotacidn econdémica de 2008 pounds. E incluso, los cuadros
estaban a la venta —la mejor manera de promocionar el arte y
sus artistas-. Recordemos que este premio, por ejemplo, lo
gand en su tiempo David Hockney o

Peter Doig, entre otros.

Al lado, esta el museo del mundo, de varias plantas, con una
variedad pasmosa en el tema de cada una de ellas (astrondmico,
misica, antropoldégico, dinosaurios, acuario..). Ese
eclecticismo sin tener mucho criterio museografico conjunto,
me parecidé de una gran lucidez, ya que la ingente cantidad de
ninos y estudiantes que estaban por todos los museos que
visité hacian que no fueran aburridos y totalmente
multidisciplinares.

Deambulando como vagabundo errante me encontré con el museo de
conservacién, bastante pequefio pero acogedor e ilustrativo, ya
que mostraba la labor de los restauradores y sus metodologias
en cualquier pieza artistica o patrimonial. En su parte
superior una excepcional exposicién fotografica de Philip
Jones Griffiths, que relaté como fotdégrafo periodista la
guerra del Vietnam (ademds siguidé plasmando la evolucidn
posterior a la guerra de las ciudades afectadas hasta nuestros
anos) y el conflicto norirlandés con una maestria y percepciodn
realmente locuaz y auténtica.

Sin duda, el museo que mas me enganchd fue el de La
Esclavitud, donde ademds habia diferentes plantas con otros
temas como, El Titanic, La ciudad portuaria, el contrabando..

El formato y contenido de la exposicidn sobre la esclavitud me
parecié de lo mejor que he presenciado, siendo muy veraz en
los acontecimientos e intentado educar y sacar conclusiones
(dejando el interrogante retdrico, si se ha abolido del todo
la esclavitud en el mundo). Sabiendo que ademas Liverpool no
es muy multirracial, pero una actitud comprometida ante el
racismo que todavia persiste y que se ha heredado durante 1la
historia imperialista de muchos paises. Con videos sobre los
Black



Panther o Mandela, pantallas tactiles donde el visitante
interactla, peliculas sobre como eran transportados y tratados
los esclavos provenientes de Africa, fotos de todos los idolos
negros que hemos tenido (Mohamed Ali, J. Hendrix,..), con
documentales y entrevistas a personas andénimas que aportan
muchas perspectivas al tema.

Justo al lado estd la TATE, una galeria con unos fondos
interesantes (aunque la transformacién maravillosa que Tdédoli
ha dado a la de Londres me parece muy arriesgada y acertada
—cutting edge and avant garde- que hace que sea uno de los
museos mas visitados y representativos del mundo).

Y acabando con los contenedores mas institucionales, 1a
Victoria Gallery & Museum, un edificio muy coqueto vy
victoriano, muy etnografico, pero en el cual descubri al
quinto Beatle, Stuart Sutcliffe, que fallecido de forma natural
a los 22 afos en Hamburgo. Con grandes reminiscencias a los
expresionistas abstractos americanos, pero con una fuerza que
hacia intuir un gran artista en potencia.

En la Catedral anglicana de Liverpool, estaba en los pies de
las naves la frase en leds de Tracy Emin: I felt you and I
know you loved me. Este espacio litlrgico me asombrd bastante,
que aunque yo sea ateo gracias a Dios, parafraseando a Buhuel,
me sorprendid su modernidad ya que no s6lo era la instalaciodn
de esta ganadora del Turner Prize, sino porque habia unos
cuadros muy contemporaneos representado la iconografia
religiosa, e incluso con unos proyectores hacian una
instalacién muy mistica de velas proyectadas. A la vez, habia
cafeteria y tienda en su interior, y unos pintores haciendo
con panel de oro cuadros que vendian, un coro de nifos y un
musico tocando el 6rgano. Era un centro comercial
contemporaneo religioso, que igual por no frecuentar estos
espacios no me habia percatado hasta ahora.

Pero el espacio que me dejé con el sindrome de Stendal fue el
CUC (Contemporary Urban Centre), un edificio enorme de



ladrillo rojo de era industrial, de los que abundan por toda
la ciudad, con dos plantas de espacios expositivos, una cripta
galeria, un garaje teatro, restaurante, showroom,
habitaciones..donde vi lo mas actual y diverso del arte
contempordneo. Jovenes artistas con ideas provocadoras vy
propuestas muy interesantes, desde instalaciones (una tienda
de campafa con una lampara rococé en su interior
ilumindndola), pintura (desde influencias de Hopper a retratos
realistas de Knackers -los “Kinkis” ingleses, estos personajes
que tan bien ilustran los comediantes de Little Britain-),
escultura (una de 250 kg de pasta haciendo formas), video-
proyeccién (cinco televisores donde se ve al mismo artista
comiendo sin descanso diferentes alimentos).

En la cripta una retrospectiva de Tom of Finland, el
legendario artista gay de ilustraciones que han sido el
prototipo de la iconografia homosexual hasta la actualidad,
dentro de Homotopia —exposicidén dedicada al arte de gays y
lesbianas-.

Justo a 200 metros se encuentra A-Foundation, contenedor
cultural (unas naves- hangares) dedicado al arte
contemporaneo con grandes influencias de los Brits de Satchii.

Con todo lo que llevo descrito, ya merece la pena visitar esta
ciudad. Pero ahora empiezo a relatar lo que propia Bienal
ofrece. Todo lo anterior complementa y da empaque al festival
de arte contemporaneo.

La Bienal se titula Made up, que en Liverpool tiene 1la
acepcion de “alegre”, a parte del significado que 1la
perifrasis verbal inglesa aporta: Ilusorio, irreal, invencién,
mentira..

Sin un tema prefijado los artistas han sido libres de
presentar sus obras aportando veracidad o realidad versus
imaginacién o ficcién. Y los suefios en Liverpool se cumplen.
EL arte esta integrado en la vida urbana de la ciudad, en el
dia a dia de los transeluntes, y de repente vislumbrar una
intervencidén artistica que perfectamente podria existir en la



geografia urbana y en la conciencia del peatdén, lo cual nos
hace preguntarnos si ya somos inmunes a la sorpresa, dentro de
nuestra rutina cotidiana.

Ensefia el trabajo de 40 artistas a través de 13 espacios,
aunque paralelamente se plantean mas situaciones por diversos
puntos de la ciudad —-entre ellos algunos de los que ya he
mencionado-.

Mi agradable impresién es que no han tenido que construir nada
para integrar este concepto, y lo digo de forma muy positiva,
sin connotaciones, porque los artistas han elegido espacios ya
creados, eso si algunos totalmente abandonados, lo cual nos da
la sensacidén de que el arte regenera espacios -y porque no
utilizar espacios abandonados para el disfrute de 1los
ciudadanos o para su utilizacidén social y cultural, cuando
sino estan infrautilizados (almacenes antiguos, casas,
locales..) -.

Era un auténtico placer caminar, ahora si por el circuito
preparado por la bienal y, a parte de ver las propias obras en
espacios inimaginables, poder de repente ver varios graffitis
de Bansky, el genio de Bristol, (una rata enorme que decora
una casa con sus sprays y otra pequefia, hecha con stencil,
rapera y con radio-cassette). 0 ver sefiales de trafico con
frases irénicas o palabras que nos recuerdan el sistema
capitalista tan inherente de las ciudades actuales (Money/
authority/ Status/ Power/ Success..) del artista Otto Karvonen.
0 en los muros y paredes exteriores de las casas frases tan
filos6ficas y provocativas del grupo de Estocolmo A-APE como:
Life expectancy for men here is 73.4, woman 78.1 years. Do you
want to die old and show or young and tragic?/ 6.8 million
people live alone in England. Do you feel lonely?/ The global
temperatures for 1998-2007 here the warmest on record. Do you
care?

Que realmente nos hacen reflexionar sobre nuestros estilos de
vida.



En Lime Street empieza nuestro viaje a través del arte, el
meeting point —donde te dan la informacidén- que tiene un cine
en su interior y sirve de escenario para la primera
instalaciéon “La Cerniere Séance” (La Ultima escena o sesidn)
de la artista francesa Annette Messager, el sitio perfecto
para plasmar el concepto propuesto por los organizadores, ya
que el cine siempre ha sido una ilusidén perfecta para hacernos
creer (aunque a veces la realidad supere la ficcidén). Esta
instalacidén teatral que ocupa el stage, entre el cuento de
hadas y lo grotesco —con calaveras, fantasmas, elementos
escatoldgicos..- provocando atraccién, horror, placer y miedo
al mismo tiempo. Ya que de repente una tela de seda cubre
totalmente todas las butacas, inflandose y desinflandose como
un corazén-globo latiendo. Siendo una sesidn de psicoanalisis
del espectador, a la vez. Nos habla de términos contrarios
pero inseparables como lo bueno y lo malo, lo sagrado y lo
profano, de la vida o la muerte.

La segunda instalacioéon nos lleva a un Pub irlandés 1lamado The
Vines, donde Gabriel Lester nos presenta “The last Smoking
Flight” que nos transporta a un viaje en avién trascendental
entre medio de las nubes de tabaco. Comparando el acto de
inhalar con el de viajar, no sélo en el tiempo, sino en el
espacio, con la imaginacién. Ya sabemos que desde épocas
ancestrales se han utilizado las drogas para adquirir efectos
misticos, magicos y psicoactivos. Momentos en los cuales nos
creemos inmortales ya que sobrevolamos nuestros suenos, hasta
gue nos damos cuenta que los pies nunca se han separado de la
tierra.

La tercera, Rapid Paint Shop, una tienda estilo Sepu pintada y
decorada totalmente (desde el suelo hasta los techos) por
Richard Woods en “Innovation-investment-progress”. Sugiere
felicidad y vitalidad, es muy colorista, pero nos hace
reflexionar que ese atractivo y la proliferacién de logos
igual es so6lo para consumir mds. Le da prioridad absoluta a la
piel de la arquitectura, que nos hipnotizan con su aura de



optimismo.

Manfredi Beninati en “To think of something” nos lleva a un
mundo de ficcidon que podria ser real, ya que desde una fachada
de una casa, en apariencia abandonada, cubierta principalmente
por pésters de publicidad, nos deja unos huecos para poder
mirar en el interior de ese contenedor, como auténticos
mirones, donde esta todo perfectamente en su sitio como si
fueran elementos arqueoldgicos (como Pompeya) o un museo, nos
hace pensar si realmente vive gente. Incluso, si se mira con
detalle, al fondo nos estamos reflejando en un espejo, siendo
participes del escenario.

La quinta, y todavia en la misma calle —-Renshaw St.-,
“Rockscape” de Atelier Bow-Wow (fundado en 1992 por Y.
Tsukamoto y M. Kajima que dan vida a espacios, adaptandose a
ellos). Aqui podemos introducirnos en un solar transformado en
un agora, un teatro-escenario, donde la gente puede cantar,
expresarse a si mismos o simplemente sentarse y deleitarse con
una conversacién o la lectura de un libro.

En un escenario muy singular, la Iglesia de San Lucas,
totalmente en ruinas -sélo se sostienen 1los muros vy
contrafuertes, estando totalmente al aire libre ya que su
cubierta fue destruida en un bombardeo en 1941-. Lugar idilico
para Ruskin y sobre todo para la instalacién de Yoko Ono
“Liverpool Skyladders”, donde todo lo que fueron las naves de
la iglesia estd cubierto de escaleras, siendo el simbolo de
ascensidn en todos los términos, a parte de poder vislumbrar
el cielo y las estrellas en un bucélico espacio. Ella cree que
a través de los eventos de participacién colectivos, el acto
de imaginacidén se convierte en realidad.

El siguiente espacio es el FACT (Foundation for Art and
Creative Technology). Un contenedor cultural increible, con
salas de cine, cafeteria, tienda, y varias salas a modo de
galeria. En el vestibulo, colgado esta Hidden Shadow of Moon
de U-Ram Choe, representando la relacidén entre el hombre y la



maquina, mezclando en esta escultura mévil los artefactos
hechos por hombre y la propia naturaleza. Para imaginarlo
tenemos que recordar estos organismos que se mueven
lentamente, pero de enormes dimensiones -5m.- con forma de
media luna, que parece que respira y mueve unas alas de madera
que definen una espina dorsal. Simboliza la energia y magia de
la luna y todo su misterio y fantasia que a lo largo de la
historia ha creado el hombre entorno a ella.

Arriba en las salas tenemos Land de ULF Langheinrich, un
paisaje digital que se crea de forma algoritmica con un ruido
también aleatorio. Generando diferentes condiciones
sensoriales y distintas percepciones al espectador,
introduciéndolo en una incertidumbre de espacio, tiempo,
sonido y materia. En las otras salas, diversos artistas bajo
el titulo de Stranger than Fiction, nos recrean diferentes
acontecimientos, desde la critica a la cultura californiana
del culto al cuerpo hasta la invencién de paisajes de suefos.

The Open Eye Gallery, un poco mas abajo en esta misma calle
—Wood St.- expone a Nancy Davenport con unas video-
proyecciones con una carga critica a las fabricas que se
ubican en paises de bajo coste en el Este de Europa y Asia. La
iconografia social que utiliza de documental le da un toque de
underground film, casi de ciencia ficcidén como si estuvieran
en la NASA. En Works los retratos que hace de los trabajadores
son de personas sin alma, todo lo que nos ha quitado este
sistema fordiano.

En el Bluecoat, un edificio con forma de H con entrada en cada
patio y con galeria en una de las alas y lo demds con tiendas.
En el, David Blandy con su The way of the Barefoot Lone
Pilgrim: The search for Mingering Mike, integra vida real con
aventuras ficticias, que al final nos hace creer en la
situacién que al principio se nos antoja cémica y surrealista.
ELl artista, vestido de monje va buscando las huellas de su
idolatrado maestro musical. Un camino espiritual donde la
misica de los 60 y 70 han marcado su vida, como el americano



cantante de soul M. Mike. Se ve todo este viaje en un video y
dibujos en vitrinas que relatan de manera biografica cada
momento relevante de esta buUsqueda, con toques muy
tarantinianos, por ese aspecto de serie b y atuendo de kun-fu,
imagen de Bruce Lee. La realidad de un auténtico artista
outsider.

En la siguiente sala, enorme, tenemos el grupo de creacidn mas
interesante que Ultimamente haya oido, The Royal Art Lodge
—que se inicidé en 1996 por 6 graduados de la Universidad de
Manitota (Canadd)-. Presentan mas de 300 piezas, todas ellas
correlativas, haciendo un dibujo integro y uUnico, con el
método de cada una de ellas la hace un artista siguiendo el
anterior dibujo, sin tema alguno ni idea o boceto
preconcebido. Con un estilo de cémic, onirico, pero con
imagenes muy sugerentes y con un sentido global de toda 1la
pieza realmente sorprendente.

Ademas Tracey Moffat con su Corner Shop, nos relata su vida en
antiguos trabajos en fotografias retocadas muy setenteras y
coloridas, donde ella sonrie ante sus clientes, mientras un
video nos muestra constantemente catdstrofes naturales. Que
nos hace cambiar de humor, ya que se nos presentan dos
imagenes totalmente contrapuestas, haciendo la artista
australiana una propuesta sobre la variedad de emociones vy
cambios repentinos que podemos tener. Por dltimo, un proyecto
sobre la plantacion de tres darboles en homenaje a 1los
Palestinos de Khalil Rabah.

En la otra punta de la ciudad en una plaza cuadrada, Ali
Weimei ubica su arana gigante suspendida en su tela de seda,
que por la noche se ilumina y su efecto se potencia. La arana
es una arquitecta y una creadora que se adapta al espacio —por
cierto, que casualmente en la TATE de Londres estaba la otra
arafna gigante de Louis Bourgeois en una instalacién de
diversas piezas comisionada por Dominique Gonzalez-Foerster-.
EL propio autor dice que en su Web of Light: “No hay idea
detras de la arafa, excepto que la propia arafia puede



convertirse en una idea.”

Muy cerca de esta instalacidén habia un sorprendente edificio
donde Richard Wilson habia hecho posible que una parte de 1la
fachada cortada en forma de elipse -8 m. de diametro-
estuviera dando vueltas sobre si misma, teniendo vida el
propio edificio y a la vez se podia ver su propio interior.

De alli nos trasladamos a la TATE de Liverpool, ubicada en el
Albert Dock, con unas vistas inmejorables al mar, al puerto y
al poblado que se instaldé enfrente. Alli tenemos a Alison
Jackson con esas fotografias que pillan “infraganti” a
personajes publicos en situaciones posibles pero muy cinicas y
cémicas, como Bush con el cubo de Rubik o 1la Reina de
Inglaterra en el servicio leyendo una revista mientras “hace
sus necesidades”. En la primera sala un gigante de historias
de cuentos imposibles esta acostado en un bosque imaginario de
David Altmejd. Ya en la Gltima planta, donde se instalan todos
los artistas de la muestra, Adam Cvijanovic nos pone un cubo
enorme pintado por todas sus caras laterales, con unos
paisajes naturales espléndidos pero que su estética es rota
por la decadencia y la basura que se asienta en la parte mas
baja. Todo esta abandonado, olvidado que nos deja aténitos.
También exponen Guy Ben-Ner, Adrian Ghenie, con un cuadro
espectacular muy expresionista y al estilo Bacon, Luisa
Lambri, con fotos seriadas de unas esquinas del Centro Galego
de Arte Contemporaneo, Rodney Graham con una foto titulada
Dance!!!, que presenta su iconografia peculiar sobre el Far
West —que nos 1o han vendido siempre desde Hollywood como esa
dualidad entre estereotipos pastiches de buenos y malos, y que
los malos humillan constantemente en sus acciones-, 1los
paisajes de Ged Quinn, el video de Teresa Hubbard, sobre unas
alumnas y su profesora en la Nacional Gallery, presentadas en
dos pantallas yuxtapuestas, con la narracién de Frankestein
mientras las estudiantes dibujan. La habitacién del Dibujo con
4 artistas mas y, por uUltimo la que mas me impacto, 1la
pelicula de Omer Fast titulada Take a Deep Breath. Relatando
una historia veridica de un hombre bomba y que unos actores lo



estan escenificando y todo lo que acontece, con flashbacks, el
despido del hombre bomba, que entonces 1lama a policias reales
(que no son actores en la pelicula que se esta rodando, pero
que realmente son otros actores..).Dos peliculas proyectadas
simultaneamente (la misma pero con diferentes enfoques) que
nos mezclan tantas situaciones de la realidad con la ficcidn,
que al final se cree uno todo. Esto es como el dicho de: di
una mentira muchas veces y se convertira en una verdad. Una
pieza muy bien hecha, ocurrente y cuidada con mucha calidad de
imagen y de produccidn.

Para finalizar, en una nave de mecanicos, se instald una casa
grande redonda convencional, a modo de carrusel, pero no
giratoria, sin paredes pero totalmente amueblada —como esas
casitas de juguete-, que a referencia a Heraclito: “Ningln
hombre puede atravesar el mismo rio dos veces.” El artista
Leandro Erlich nos quiere contar que no importa lo acomodada y
estable que este tu vida que al siguiente momento todo puede
cambiar.

Yayoi Kusama hizo una pequeia casita que al entrar te
transporta a la galaxia al estar a oscuras y forrada de
espejos y con agua en el suelo, se reflejan por todas partes
las luces de bombillas de colores que cuelgan del techo. Una
experiencia Unica y relajante.

Todo esto se completaba con charlas, Conferencias,
performances —uno muy destacable donde 50 expertos de arte se
sentaban en unas mesas y la gente iba pasando a preguntarles
dudas-, musica, teatro y algo que me gustaria destacar: el
workshop que artistas hicieron con 19 colegios de la zona para
realizar obras de arte y que los adolescentes y nifnos
comprendan y entiendan el arte contemporaneo, se eduque desde
abajo.

Todo esto es lo que pude visitar, aunque habia en parques y en
las afueras d Liverpool alguna instalacidén mas. Todavia estoy
asimilando tanta cantidad de informacién y el atractivo de la
Bienal y de la propia ciudad, que no se si lo he sofiado, ha



sido real o imaginado, pero realmente ha merecido la pena.



