Retratos de lo vivido

Anna Maria Guasch, Autobiografias visuales. Del archivo al indice,
Siruela, Madrid 2009

Un personaje de la novela de ciencia ficcién Neuromante,
de William Gibson, llamado Dixie Flatline esta configurado como un
especie de conjunto de archivos del yo, no estd vivo ni muerto y
tampoco es una inteligencia artificial, es, en definitiva, una memoria
de sdlo lectura. Semeja mas el anticipo de la disipacion del sujeto en
distintas direcciones que su supresién definitiva; algo parecido
ocurre dentro del arte contemporaneo. Asi pues, en esta ocasidén Anna
Maria Guasch ha delineado para la coleccién “Minimos” de la editorial
Siruela un breve pero muy interesante discurso basado en las
autobiografias en la produccion artistica de las uUltimas décadas. No
en vano, uno de los pilares del arte, sobre todo en su practica
pictdorica, ha sido la percepcioéon y posterior proyeccién del personaje
del artista en tanto que materia susceptible de ser plasmada vy
reconvertida en obra definitiva. De Durero a Bacon o David Nebreda, la
historia del arte, pues, esta jalonada de miles de autorretratos que
han servido, en multitud de ocasiones, como dispositivo eyector de las
obsesiones ocultas de los pintores: al no ser encargos sino obras
libres per se, el artista se podia permitir el lujo de jugar —en el
sentido literal del término— con el género autorrepresentativo.

La premisa sobre la que se sustenta el trabajo de Anna
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Guasch es la necesidad de exponer dos cuestiones: por un lado, la
superacién, en tanto que método historiografico, del protocolo
vasariano que procedia a convertir al artista en héroe; por otro, de
como se esta atendiendo a la cuestidén autobiogréfica en el arte
contemporaneo de los Ultimos treinta afos, es decir, cémo transforma
el artista la biografia (lo vivido) en una materia prima que se
manipula en el amplio abanico de posibilidades plésticas. La primera
parte traza la linea que une la biografia, en tanto que género
literario, con la autobiografia entendida como género visual. De este
modo, el libro esta articulado en cuatro fragmentos bien definidos: el
del estado de la cuestién, y otros tres donde se analizan distintas
ramificaciones de la autobiografia usando en cada una de ellas figuras
artisticas que funcionan como paradigma de esa disposicién particular.
Asi, los tres capitulos que Guasch desarrolla con cada uno de los
aspectos relacionados con la construccién artistica del sujeto son los
siguientes: “Autobiografia, archivo y conceptualismo”, “Entre la
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autobiografia y el autorretrato. La autobiografia ‘sin autos
“Autobiografia y fotografia”.

El hallazgo principal del trabajo lo constituye,
indudablemente, la relectura del arte conceptual bajo el prisma de la
autobiografia, 1o que trae consigo una transformacién radical del
significado de una expresion artistica —como ya le habia ocurrido a la
supuesta fria objetividad del arte minimal- a la que se habia juzgado
muy poco (o nada) subjetiva y con indiferencia ante las emociones.
Anna Guasch ha tomado como estudios de caso artistas conceptuales
cuyos ejemplos serian los de On Kawara, Mary Kelly y Hanna Darboven;
pero también, algo muy importante, ha expandido el analisis de la
autobiografia a la esfera del cine, como el realizador Jean-Luc
Godard, y a otros artistas que, en un primer momento, no se podrian
catalogar exclusivamente de conceptuales, tal es el caso de Sol LeWitt
(mas conocido por su obra escultédrica minimalista) o los trabajos
fotograficos de Cindy Sherman. En palabras de la autora, estos
artistas “desafian algunas de las constantes tradicionales de 1la
autobiografia”, es decir, quiebran la culminacién romantica de lo que
se ha entendido como el “sujeto Unico y trascendente”.



Si ya la biografia relatada a un interlocutor corre el
riesgo de convertirse en una deformacién de la vivencia, 1la
autobiografia se presta a ser, indudablemente, un género de ficcidn
mas. Dicho género es el efecto final de una reconstruccidén de los
acontecimientos personales del individuo autobiografiado, es decir,
toma la materia vivida por si como punto de partida para la definicidn
de un discurso, ya sea visual o escrito (y, en el caso del arte
conceptual, segln Guasch, como una hibridacién de ambos soportes).
Ello viene a significar que, evidentemente, en toda (auto)biografia se
producen distorsiones cronolégicas, espaciales y emotivas o, incluso,
nuevos paisajes personales. Asimismo, la identidad semeja ser una
entelequia tan débil que necesita del apoyo de la memoria no s6lo para
poder generarse sino también para mantenerse —como queda demostrada la
fragilidad del yo en los enfermos de
Alzheimer-—. Las partes dedicadas a On
Kawara y Sol LeWitt son las mds sugestivas y, sin duda, las mejor
articuladas del libro, siendo algo mds descriptivos el resto de los
capitulos. Anna Guasch atraviesa el grueso de la obra mas
“autobiografica” del artista japonés, cuyas realizaciones se
encuentran en un borroso limite tanto de la narracidén como del
acontecimiento, una forma de relato donde casi no pasa nada. Podriamos
afirmar, por tanto, que se incurre en una despersonalizacidn
controlada por parte de Kawara para distanciarse no tanto del yo como
de la idea del mismo. Kawara disuelve ese yo, el sujeto, mediante
mecanismos que le otorgan alejamiento absoluto de la subjetividad como
son el uso de los estampadores de goma, la ausencia de caligrafia
manual y todo aquello que pueda eliminar lo emotivo de la expresiodn
grafica. También, el ldcido analisis de Autobiography de Sol LeWitt es
un acierto al interconectar la estructura reticular de la obra
“fisica” —por decirlo de algln modo— con la obra “virtual”, dispuesta
en cuadricula, de las fotografias del norteamericano; fotos, en
algunos casos, de fotografias, lo que trae consigo un distanciamiento
aun mayor de la realidad cotidiana del artista.

La reflexidén con respecto al film de Jean-Luc Godard
JLG/JLG, supone sin embargo un esfuerzo por parte del lector, puesto
que en algunos momentos, no termina de dilucidarse cual es la voz que



habla sobre é1, si Anna Guasch o el propio cineasta quien, en un tono
manifiestamente criptico, comenta su trabajo. La filmografia del
director francés ha sido fuente de innumerables escritos que polemizan
entre si; por esta razén no es casual la dificultad inherente al
capitulo y que sea, al final, un conjunto ordenado de glosas
descriptivas.

Por otra parte, los capitulos mds densos de teoria y mas
documentados —para noventa y cinco pdginas de texto hay mds de ciento
cincuenta notas— son, quizd, los menos d&giles para leer: la autora
expande su estudio y acude a vinculos situados en la d6rbita al
postestructuralismo y al psicoanalisis, con las referencias a Derrida,
De Man o Barthes; respecto de este uUltimo, habria que matizar que
algunas de las premisas de La cdmara ludcida (1980) han quedado
invalidadas desde 1la aparicion y expansién (cuando no hegemonia) de
las imagenes infograficas, puesto que para Barthes, 1la fotografia
suponia el testigo de haber estado alli, mientras que la fotografia
digital, su base, es la manipulacién binaria: cualquier imagen se
puede construir con verosimilitud tal que se rompe la suspensidn de
incredulidad de manera irremediable. A pesar de estar de acuerdo con
todo el pertrecho tedérico, no habria estado de mads que la autora
hubiera traido a colacién las ideas de memoria y duracidén de uno de
los primeros filésofos interdisciplinares, como fue el caso de Henri
Bergson.

En definitiva, se sospecha el esfuerzo que ha supuesto
ordenar, organizar y catalogar la masa critica de documentacidn que
supone un trabajo de sintesis como este y, también, hay que felicitar
a Anna Guasch por el libro y al director de la coleccién, Juan Antonio
Ramirez, quien, una vez mas, ha hecho gala de su entrenada intuicién
para detectar asuntos poco estudiados y que, al no tener cabida en el
mainstream, suelen situarse en la periferia de los grandes temas de la
historiografia.




Los objetos posibles

Demasiadas palabras, y demasiada distancia entre éstas y el
sentido primero del que disfrutaron. El recelo que despiertan
las palabras puede conducir a un refugio en la combinatoria de
las formas. Los volumenes poseen una desnudez que nos desarma,
su sinceridad puede mirarse y admirarse por cualquiera de sus
lados. Seres previos y semillas del sentido, hostiles a él
como la propia naturaleza, que se resiste oscura a las
palabras. Las cosas pueden parecer mentira, pero s6lo pueden
ser verdad si resulta ser que son. Y sus propiedades, sus
medidas, las convierten en seres de razén mas alla del
lenguaje. Se suele decir que nos rodean demasiadas imagenes, y
tal vez sean demasiadas palabras las que rodean a las formas.
La selva de los signos puede requerir de una terapia
tridimensional y una invitaciéon al orden muy distinta de la
que se proclamé en su dia, en el periodo de entreguerras. Creo
que es su recelo de la verbalidad, y de la palabreria que 1la
caricaturiza, lo que ha conducido a Gonzalo Bullén a la
escultura. Hasta ahora, habia sido conocido como fotdgrafo, vy
no exageraré si digo que se le considera entre los mejores de
este gremio en Aragdén. Pero la fotografia, que era el medio
donde acostumbraba a desenvolverse, como productora de
imagenes y signos, puede acercarse demasiado al discurso
narrativo.

La escultura de Gonzalo Bullén parece haber surgido del
reencuentro con la madera. Tiene que ver con un retorno a la
naturaleza y a las formas directas de comunicacién con ella.
Una conversacidén con lo tangible que resucita la sabiduria del
nifo, de quien derriba las piezas de su arquitectura para
darse el gusto de renovar el orden, un orden cada vez
distinto. Este reencuentro se produce en Noguera, el pueblo de
la sierra de Albarracin donde estan sus raices y donde tiene
casa. Los primeras esculturas que realiza son muy simples.
Pequeios tacos de madera, puestos uno junto a otro, tefiidos
unos de color, otros, en bruto. Algunos de los fragmentos
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delatan su origen: proceden de esas casitas para pajaros que
cuelgan los forestales en los pinos. Son estructuras minimas
pero intrigantes, que se disponen sobre la pared. éSon ellas
mismas una construcci6n o se trata, mas bien, de un mero
almacenamiento de elementos a la espera? La respuesta podria
ser que da lo mismo: la necesidad del orden surge antes que el
capricho del sentido, y puede darse por satisfecha sin
necesidad de atribuirse significados especificos. Mas bien, la
singularidad proviene de una perturbacién o fractura del
orden. Cuando los pequeios tacos cuadrados se organizan en
torno a un cuadrado mas grande, lo hacen para reparar el dafo
causado por un significado que debe borrarse por higiene. Ese
taco se hace unidad de medida o canon. Un cuadrado de seis por
seis unidades, dibujado por veintiocho cuadrados de uno por
uno, de diversos colores. (Cierta arbitrariedad hace imaginar
variaciones en la secuencia circular, cambios de posicidn
entre una y otra pieza, y eso hace que se produzca un
movimiento que es s6lo mental, pero que no deja por ello de
ser auténtico. Existe cierta anomalia, eso si, pero que no
alcanza a resultar significante, y es la presencia de tres
piezas de uno por dos entre las piezas cuadradas, del numero
impar, 1lo que al movimiento implicito de los cuadrados le
anade un cierto malestar, la incomodidad constructiva de la
imperfeccidén. Las piezas minimas admitirian una posicidn
arbitraria en este marco, pero las dobles han de orientarse en
la direccidn precisa, porque se trata de un pie forzado. Este
pie forzado implica ya unas reglas y hace que comience el
juego. Pensemos en las experiencias de cada cual, cuando nifo,
con las alternativas y problemas que nos planteaban las piezas
de nuestras construcciones de madera o plastico, las ventajas
y desventajas de los elementos sencillos y los dobles, 1la
versatilidad de las unas, que ocupaban cualquier hueco, frente
a la firmeza de las otras, que le daban su consistencia a los
muros.

Del mismo modo que sus imperfecciones permiten que se escale
una pared rocosa, la introduccién de anomalias permite el
crecimiento, la génesis de las formas. La voluntad de orden



disfruta con las asimetrias, corrigiéndolas de un modo
bastante peregrino: no reprimiéndolas, sino compensandolas. Es
un mecanismo lddico y fértil. Incluso los relatos lo utilizan
y, en la medida que satisfacen a los nifios, son maquinas de
produccidén de simetrias, alimentadas por el combustible de los
accidentes. Huyendo como huye de lo narrativo, la escultura de
Gonzalo Bulldén se encuentra emparentada con el cuento de
hadas. Las primeras y mas simples de sus obras recordaban a
Carl Andre, en su condicidén hibrida entre construccidn y
almacenamiento. Recordemos que el norteamericano, clausuradas
sus exposiciones, devolvia al almacén los ladrillos prestados
con que hacia sus esculturas. En el caso de Gonzalo Bulldn, no
obstante, cada elemento conserva su personalidad y no parece
intercambiable: ha sido coleccionado. Lo coleccionado parecera
trivial, pero es importante como objeto autdénomo, 1o mismo que
sucede con las canicas. El suyo sera un minimalismo policromo.
La madera tefiida —mas que pintada— es una de sus senas de
identidad. En esto se asemeja, por ejemplo, a Tom Carr y lo
aproxima, en general, a las alianzas posmodernas entre el pop
y el constructivismo.

Los procesos de seriacién no tardan en incorporarse a la
escultura de Gonzalo Bullén. Cuando esto sucede, los elementos
que utiliza dejan de ser objetos encontrados y abandonan
cualquier reminiscencia a su pasado. Se construyen en DM y se
pintan o tifen uniformemente. Se desea que nada nos distraiga
de lo esencial. Los mismos principios a los que antes se
aludia siguen funcionando aqui, pero de otro modo. Se sigue
jugando con la alteracion y el orden, y con los pies forzados.
La escultura titulada La puerta resulta paradigmdtica. La
construyen cuatro elementos idénticos que se cierran en torno
a un ortégono. Un hueco, esta vez, tridimensional. La visién
espacial resulta privilegiada como un Gtil del conocimiento,
previo y alternativo a la palabra. El DM resulta facil de
manejar, y Gonzalo Bullon lo utiliza como un aséptico
instrumento de dibujo. Parece que lo importante sea ese vacio
alrededor del cual se acoplan las formas sélidas, sellandolo y
abriéndolo al mismo tiempo. Los elementos basicos, o ladrillos



de esta construcciodon, son parecidos a las de algunos
rompecabezas de madera. Semejan un nUimero dos o una letra
zeta, pero los dos angulos son rectos. Es un elemento que
podemos obtener de un cuadrado, recortando en dos esquinas dos
rectangulos idénticos. Esto quiere decir que cada elemento
esta formado, a su vez, por tres paralelepipedos, dos
paralelos y otro perpendicular, donde los dos paralelos son
iguales. Se ha buscado, muy a propdsito, que éstos sean
ligeramente mas largos que dos cubos contiguos. Lo son en una
proporcion de seis por trece. Ese pequeiio alargamiento o
anomalia hace crecer el espacio, abrirse una puerta.

Como en otras de sus esculturas, los aspectos numéricos son
importantes. Como sucede con Sol Lewitt, el papel milimetrado
nos ayudara a entender. La pieza basica de La puerta, esa
pieza en forma de dos o zeta, nos recuerda el sentido original
de las cifras arabigas, que representan, cada una, el mismo
numero que si contasemos los angulos que las dibujan. Al final
en estas obras cubicas de Gonzalo Bullén, el numero final, la
suma de los angulos, vértices o lados, pese a multiplicarse,
termina cerrandose. Pero hay otras creaciones suyas donde este
nimero queda abierto: son esculturas que podemos comparar con
escaleras. Mirando el cielo es un ejemplo. El niUmero de
peldanos parece en ellas algo arbitrario. Estas obras se
ofrecen de dos modos, como esculturas propiamente dichas vy
palpables, o como objeto de fotografias. En esta segunda
presentacidén, la voluntad de infinito de estas criaturas
plasticas resulta descarada, sobre todo cuando las vemos
desaparecer por uno de los lados que, necesariamente,
delimitan el rectdngulo de la fotografia.

Si hablamos de cifras ardbigas, podemos pensar en su
alternativa: los numeros romanos. Aqui las cuentas se hacian
por concatenacién, poniendo un signo detrds o delante del
otro. No deja de ser curioso que Gonzalo Bulldén emplee también
este tipo de esquema. Lo hizo en algunas de sus primeras
esculturas, con tacos de madera, y lo hace en otras mas
recientes, donde reune fragmentos heterogéneos, uno al lado de
otro, en secuencias que tienen mas de abanico o acordedn, que



de serie con pretensiones de infinito. Esto las diferencia de
las “escaleras” a las que aludia un poco antes. El origen
variopinto de los materiales que aqui emplea —que son, en su
mayoria, objetos encontrados, como tablas de lavar, o kitsch,
como esas molduras de resina que utilizan los bricoleurs, y
gue han sido sacrificados a filo del serrucho— nos trasladan
al mundo de Dada, nos ponen en la vecindad de Kurt Schwitters
y sus relieves en madera (merzbild).

Estos relieves de pared, dispuestos en secuencia, tiene una
variante: ensamblajes con estructura cerrada o circular,
ordenados en cuatro sectores por unos ejes cartesianos. En
ellos se produce un juego de equilibrios. Lo llamaria poesia
de la necesidad. Desconocemos, a priori, cuadl de los cuatro
elementos —todos peregrinos y estrafalarios— llegd el primero.
Pese a lo extrafio de cada cual, cada uno parece estar alli
respondiendo a una rara exigencia de orden. Las curiosas
alianzas de los objetos, los atipicos matrimonios de 1los
materiales, vienen determinados por la intransigencia de la
composicion. El artista se manifiesta aqui como maniatico. E1
coleccionismo, la debilidad por los objetos es una especie de
mania. Otra, contrapuesta, es la del orden. Aqui actda un
mecanismo maravilloso como el de las ostras, cuando se
defienden del elemento intruso fabricando una perla. Estos
caprichos de 1la necesidad son los que también, curiosamente,
trabajan poéticamente en la arquitectura rural de lugares como
Noguera, el pueblo de Gonzalo Bulldn.

Nota: Este texto aparecidé en el catalogo editado por el
Ayuntamiento de Zaragoza con motivo de la exposicidén Gonzalo
Bullén. Fragmentos.



Entrevista al artista
Francesc Ruiz con motivo de
su exposicion en La Panera

El proyecto BANG BANG presentado por Francesc Ruiz del 6 de
mayo al 30 de agosto de 2009 en la Panera se articula a partir
de cuatro instalaciones que como ya es habitual en su trabajo,
utilizan todas ellas la gramdtica del cémic para construir
narrativas que, partiendo de una realidad, acaban derivando en
mundos paralelos de gran complexidad. Estas narrativas
presentan a menudo un fuerte arraigo en el contexto social
donde se muestran, gracias a la tarea de rastreador urbano que
el artista siempre practica en su trabajo.

Sus instalaciones se despliegan en el espacio creando lo que
se ha 1lamado coémics expandidos, en ocasiones por 1las
dimensiones de sus dibujos, o por el cardcter escultdrico en
la manera de organizar las publicaciones, e incluso, en otros
momentos, por la dispersidén de la presentacidon en lugares
diferentes de la ciudad.

Esta entrevista ha sido realizada en el Centre d’art la Panera
durante el montaje de la exposicidén Bang Bang de Francesc
Ruiz.

Antoni Jové: En los Ultimos afios el dibujo ha abandonado 1la
marginalidad para ocupar un lugar destacado en las artes visuales
contempordneas. Aunque se pueda hablar de cierta moda, tu ya hace aiios
—-si no me equivoco, desde los noventa— que trabajas en este medio.
¢Por qué escoges el dibujo y no otra técnica?

Francesc Ruiz: Repasando mi trayectoria, preferiria decir que,
mas que en el dibujo, me he centrado en los vinculos
existentes entre el cémic, las personas y las ciudades. Y todo
esto lo he hecho siempre con la voluntad de comentar el
contexto donde se mostraba la obra para evidenciar diferentes
capas de realidad.

Escojo el cédmic de una manera natural. Aunque habia hecho
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muchos comics de adolescente, al terminar la formacidn en
Bellas Artes a mediados de los anos noventa empiezo a hacer
estructuras escultéricas que acaban convirtiéndose en maquetas
de edificios que con el tiempo acaban convirtiéndose en cémics
con forma de edificio. A partir de este momento, empiezo a
desarrollar de una manera muy consciente los vinculos entre
comic, ciudad, personas y realidad, y desarrollo mecanismos de
visidén y formatos que me permiten mostrar, segin el contexto,
un tipo u otro de técnica.

A.J: Con motivo de la 52 Bienal de Arte Leandre Cristofol (2006)
presentaste una instalacion que 1llevaba por titulo “Big Ben”. Con
ella, buscabas una relacidén entre el espacio expositivo y el
territorio, ya que hacia mencidén y se basaba en la conocida discoteca
del Pla d’Urgell. Ahora, en este proyecto individual, éitodavia resuena
esta pieza?

F.R: Ahora retorno con una pieza que da titulo a 1la
exposicién. “Big Boom” es una pieza que toma la forma de un
flyer como los que se podrian encontrar en diferentes bares
musicales de Lleida. Estos flyers nos muestran un mapa de la
ciudad sobre el que se ha aplicado una tipografia de la Big
Ben y donde se indica la presencia de un local nuevo de ocio
nocturno situado en la propia Panera.

Para mi los pé6sters de la Big Ben que podemos encontrar
semanalmente en Lleida son una parte muy importante del
paisaje de la ciudad, con los rostros de los disc-jockeys y
los cantantes de moda.

Con esta pieza hago una reinterpretacidén de la ciudad en clave
Big Ben. Es como si los atributos formales de esta discoteca
se hubieran extendido por toda la ciudad, llenandola de
sonoridades nuevas, casi onomatopéyicas, mostrando itinerarios
nocturnos por zonas de ocio y comentarios de gente.

A.J: A lo largo de tu trayectoria has trabajado muy estrechamente con
el contexto que acogia y recibia tus obras. Podriamos decir que muchos
de tus proyectos son site-specifics (Kiosk Downtown) que remitian a
las Ramblas, o la exposicion y libro de artista, la visita guiada.. ¢En
qué medida y qué obras has trabajado en el contexto en el caso del
proyecto de la Panera?



F.R: Aparte de la pieza que os he explicado anteriormente, he
realizado otra obra de la que me gusta decir que es una
maqueta doblada de la ciudad de Lleida. La instalacion toma
por titulo “Les portes”, y muestra un conjunto de 6.000
publicaciones en las que las imagenes de las portadas muestran
diferentes portales de edificios de Lleida. Las cabeceras de
esta publicacidon las forman letreros y 1logotipos de
instituciones, entidades financieras, inmobiliarias, tiendas,
grafitis.., que conforman un paisaje de las calles de la
ciudad. El contenido de estas revistas se basa en interiores
de apartamentos y viviendas de Lleida; imagenes todas ellas
extraidas de lo que llamo herramientas cibergeograficas
tangenciales, como las webs de venta y alquiler de casas donde
podemos acceder a los interiores de los pisos. El espectador
puede acercarse a la pieza y hacer su particular deriva por la
ciudad eligiendo cudl es la puerta que quiere abrir y cual es
el interior que quiere visitar.

A.J: La exposicién de la Panera podriamos decir que incorpora al
visitante en una experiencia sensorial y conceptual que tiene un ritmo
ascendente: desde los flyers derramados a nivel de suelo que se
encontrard sélo con entrar a la exposicidon hasta el espacio mas
delirante de la instalacidén, “La revolucidén de los coémics”. éComo
planteas, integras y entiendes los diferentes trabajos que presentas
en la Panera, cuya mayoria se han producido especialmente para esta
exposiciodn?

F.R: Al tratarse de mi primera individual de estas
caracteristicas, queria construir un corpus de obra que
repasara ciertas vias de trabajo con las cuales recientemente
habia experimentado.

Por un lado, buscaba la integracién de dos practicas
situacionistas como la deriva y el détournement, formalizadas
mediante el uso de la estructura del coémic, pero aplicadas o
bien a la trama de la ciudad, ya sea mediante el plano de ésta
—como en el caso de los flyers—, o bien convirtiendo los
edificios en publicaciones que son como comic books, en el
caso de la instalacidn “Les portes”. Bajo esta déptica también
podriamos incluir el détournement que supone la UGltima pieza,
“La Revolucion”, que acaba configurando ella misma, por



acumulacidén, la maqueta de una ciudad que se puede recorrer
visualmente.

Por otra parte, queria insistir en la potencialidad del coémic
como generador de arquitectura, espacios y situaciones, que es
una cosa muy presente en todas las piezas y muy
particularmente en “Els miralls”, que pienso que es la que
mejor refleja esta practica.

Mirando el conjunto, detecto diferentes hilos conductores en
torno a la idea de enmascaramiento y a la idea de espejo
deformante o espejo roto. Esto toma forma de diferentes modos,
e incorpora referentes a 1la reproductibilidad, a la
distribucidén andémala de significantes y a la mutabilidad de
los significantes.

ELl lenguaje también se utiliza desde un punto totalmente
diferente. Las palabras son logotipos que son onomatopeyas que
forman un lenguaje nuevo; las cabeceras de las revistas se
sustituyen por letreros, logos y grafitis incomprensibles. Las
palabras se cambian y se deforman, las palabras se mal
interpretan.. ElL lenguaje es utilizado con total libertad vy
genera una especie de magma linglUistico con un gran potencial

transgresor.
Exposicién Francesc Ruiz: Big Ben. Centre d’Art la Panera, 2009. Fotégrafo Jordi V.
Pou

A.J: iPor qué has escogido el comic de Scott McCloud’s La revolucidn
de los comics a la hora de concebir la dltima instalacidén de la
exposicioén?

F.R: “La Revolucion” es una instalacién construida a partir de
un détournement de uno de los libros principales para
acercarse al rol que desarrolla el cémic actualmente, La
revolucion de los comics, que es como la biblia del cémic
contemporaneo norteamericano. En esencia, se trata de un libro
tedrico realizado en formato cémic en el que se analizan los
puntos débiles y los puntos fuertes de este medio.

La instalacidén “La Revolucion” se construye a partir de 2.000
copias de una edicidn manipulada La revolucidén de los cémics
que lleva por titulo Cémics de la revolucién y en la que el



texto ha sido modificado sustancialmente para ofrecernos una
especie de delirio, en muchos casos bastante incoherente, en
el que se invita a todo el mundo a iniciar una revolucidn que
supuestamente tiene que cambiar la manera de comunicarnos y la
manera de percibir el arte, a la vez que nos explica la manera
de derribar el sistema, entre otras cosas. Este delirio
reproduce, durante toda su extensidn, innumerables proclamas
revolucionarias que vinculan el cémic a la vida y refuerzan la
idea de un cambio necesario.

Todo el libro tiene la apariencia forzada de una fotocopia del
comic original, virada, en rojo y en la que los rostros de 1los
personajes principales han sido sustituidos por una especie de
mascara de mi cara, lo que refuerza la idea de que nos
encontramos ante una copia y una manipulacion. La instalacidn,
a partir de las 2.000 copias, muestra en un diorama de grandes
dimensiones una batalla que tiene lugar en un espacio urbano y
en la que los diferentes bandos luchan por 1la “Revolucién”.

A.J: En muchas ocasiones has defendido que quieres ir mas alld del
cémic y te refieres a tu trabajo como metacémic o cémic expandido.
Asimismo, a la hora de editar algunos dibujos, te sirves del video.
¢Como explicas este método de trabajo y como se traduce en tus
instalaciones?

F.R: Cada vez que me enfrento a una nueva produccién replanteo
todo el proceso creativo. Creo que no es bueno poner etiquetas
a las cosas, porque al final éstas no definen una producciodn,
s6lo la encasillan y la delimitan. Lo mas importante para mi
es establecer relaciones con la realidad y hacer comentarios.
A partir de ahi, aplico todos mis recursos para llegar a una
formalizacién concreta, que a veces toma la forma de un cémic,
pero que otras veces no es una cosa tan obvia y se acerca a la
prensa grafica o a la publicidad.

A.J: iQué estrategia adoptas a la hora de introducir un producto de
masas como el cdémic en los espacios, supuestamente mas elitistas, de
las instituciones artisticas? éiComo valoras este hecho? Creo que el
cémic, de alguna forma, es un intruso dentro del mundo del arte, a
pesar de la apertura del mundo del arte.



F.R: Comic, cine, mudsica, teatro, fotografia, tienen todos su
faceta comercial, como medio de masas, y su faceta
experimental o artistica. Yo me muevo dentro de este Ultimo
espacio.

Un monumento a los iberos en
Zaragoza

Desde siempre he captado, y sentido, las cuevas de
Altamira como el inicio de la cultura espafnola y
fiel precedente de nuestra muy posterior pintura
clasica, mientras que 1las pinturas rupestres
levantinas encajan con nuestros pintores
expresionistas desde las pinturas negras y numerosos
grabados de Francisco de Goya hasta el presente con
un alto numero de artistas.

Sin olvidar el intrigante Reino Tartésico, segun los
especialistas el primer Estado de Europa, los iberos
comienzan hace dos mil setecientos afos vy
desarrollan una excepcional cultura en todos 1los
6rdenes, ni digamos en disefio, ceramica y escultura,
con multiples variantes y complejas intensidades
segun el ambito geografico. En Aragdén, por
limitarnos a nuestra comunidad, acaba de publicarse
Iberos en el Bajo Aragon, editado por el Consorcio
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Patrimonio Ibérico de Aragdn, que ofrece una precisa
idea sobre su trascendencia en un area especifica.
Todo parece como si cuando llega Roma a Zaragoza el
antiguo poblado de Salduie no existiera, hasta el
punto que calles, un monumento Yy restos
arqueolégicos romanos se miman con 1légica
responsabilidad, mientras que un minimo eco de los
iberos en alguna plaza vive su natural ausencia.
Natural porque a ningin Alcalde de Zaragoza se le ha
ocurrido erigir un monumento, por ejemplo, con una
familia ibera o un guerrero ibero. Sobre todo si
consideramos que los iberos son nuestros antepasados
directos.

Ademas de arquedlogos, dicho vinculo directo,
intimo, vital, de Espafia con Iberia como inicio de
nuestra cultura, sin olvidar el neolitico, lo vieron
muy bien diferentes artistas. Veamos algunos
ejemplos. Pablo Picasso reconocié estar influenciado
en una época por las maravillosas estatuillas
iberas. E1l escultor Mateo Hernandez, nacido en Béjar
(Salamanca), en 1884, vivid gran parte de su vida en
Paris y como norma comentaba: “Estoy siempre en
Espana. La veo, la siento a toda hora. Mi obra no es
mas que Espana. Y mi arte y mi manera no tienen mas
antecedentes que los ibéricos” (Marin Medina, 1978:
116). El escultor Luis Marco Pérez, nacido en
Fuentelespino de Moya, en 1898, titula a una de sus
mejores obras Idilio ibérico. El escultor Honorio
Garcia Condoy, nacido en Zaragoza, en 1900, tras su
influencia de Julio Antonio, tiene una etapa basica
para su primer gran periodo artistico. Periodo
desarrollado con obras influenciadas por las
estatuillas iberas, pues basta citar obras como Moza
del cantaro, de 1929, y, sobre todo, dos desnudos



femeninos, de 1929 y 1930, y Mujer enlutada, de 1931
(Pérez-Lizano, 2000: 78, 126, 136). El escultor
Francisco Rallo, nacido en Alcafiz (Teruel), en
1924, realiza unas cinco obras de pequeio formato en
diferentes materiales inspiradas, se deduce, en la
escultura zoomorfa ibérica, que en su caso son cinco
toros. Basta citar Toro, de 1985, en alabastro,
Atento, de 1988, en piedra caliza pulida de 1la
Puebla de Albortdon, Embestida, de 2001, en bronce,
Eral, de 2002, en alabastro, y Toro Maltés, de 2005,
en piedra arenisca de Malta. Queda el pintor vy
escultor Manolo Valdes, nacido en Valencia, en 1942,
que fue, como es sabido, miembro fundador del
excepcional Equipo Crdénica. Suya es la quieta pero
vibrante, enigmatica y hermosa escultura La Dama, de
2004, que es una reinterpretacién de la Dama de
Elche.

Va siendo hora de que se erija un monumento a los
iberos en Zaragoza. Como se capta el escaso interés
por el tema, nunca debido al Alcalde que sea, pues
en este caso pueden coincidir cambiantes motivos,
siempre es ineludible lanzar una idea por si se
lleva a la practica. Puestos a pedir proponemos que
la cabeza y el rostro del hipotético guerrero ibero
sea la de uno de nuestros notables amigos, el pintor
Pedro J. Sanz, que es el prototipo de guerrero con
cabellera indomable, barbado y mirada noble pero
dura, incluso tierna. Su cabeza, o0jo, sobre mi
cuerpo: la perfeccidén ibera.



Algunos Community Art Centers
en Nueva York y su entorno.

En un reciente viaje a New York visité varias instituciones de
arte contempordneo muy enfocadas hacia su respectiva comunidad
en el Bronx, Harlem y Brooklyn, asi como en el vecino estado
de Pennsylvania, donde también pude conocer contenedores
culturales, de diversas instituciones y con diferentes
misiones. La experiencia fue muy vital, productiva e
ilustradora. Me hizo ver como trabajan en todos 1los
departamentos de cada centro, y aunque existan diferencias
notables en cuanto a leyes de patrimonio -mecenazgo,
donaciones, patrocinios— y estilo de vida y mentalidad, creo
rotundamente que se pueden extrapolar los ejemplos citados
adaptandonos a nuestro contexto. El modelo americano en este
aspecto creo que es mas eficiente y practico que el que
tenemos implementado en Espafia. A la larga, que todos se
impliquen -—-empresas, entidades publicas y privadas,
individuos— hace que todos se beneficien y se potencie el
patrocinio del arte y la cultura. Ademds, estos centros habian
sido claves para transformar la realidad de todas las personas
que vivian en el area (alta delincuencia y criminalidad,
pobreza), siendo el arte la herramienta para integrar, educar
y generar ciudadanos criticos. He aqui algunos de los mas
representativos que visité:

GoggleWorks —Center for the Arts-. Reading, Pennsylvania.

Antigua fabrica de vidrio, especializada en lentes y gafas de
proteccion y seguridad laboral, gafas para pilotos de aviacién
y mascaras de oxigeno, y gafas de proteccion solar, natacidn y
disefio en su Ultima etapa. Fundada ya en el 1871, cerré en
2002.

Reading era un darea muy industrial, deprimida y con muchos
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edificios abandonados, por iniciativa de la comunidad y el
gobierno, se regenera y revitaliza la zona. En el 2005 se
inaugura el mds grande Centro para las Artes del pais, con mas
de 130.000 square feet (43.000 m2), creando muchos puestos de
trabajo, nuevas empresas alrededor y donde toda la comunidad
se ha involucrado, reduciendo al maximo una de las tasas mas
altas de criminalidad del pais. Cuya misidén es “Criar las
artes, fomentar la creatividad, promover 1la educacién vy
enriquecer la comunidad”.

En sus 6 edificios, todos de una planta excepto el central que
contiene cinco, existen 4 galerias, clases, estudios de danza
y teatro, darkroom, espacio para hacer vidrio con hornos,
estudios de madera, cerdmica y gemologia, teatro-cine de 131
asientos, café, tienda, acceso a internet, sala de reuniones
para la comunidad, 34 estudios de artistas y 26 locales para
asociaciones culturales de la zona. Con parking.

Cada segundo domingo de cada mes se hace un Opening House,
donde miles de personas ven a los artistas crear en sus
estudios, hablan con ellos y degustan un café; participan en
talleres, observan y disfrutan de las coreografias de ballet y
danza, y ven exposiciones y obras de teatro. Ademas, tiene un
programa para nifios después del colegio, para mas de 300 nifos
de la zona —que se les recoge con un bus publico y se les
lleva a las instalaciones, dandoles clases de misica y danza.
También con actividades para toda la familia y un colegio de
Verano (Summer Camp).

Principalmente se sufraga con empresas que patrocinan 1los
proyectos, individuos particulares que donan material o
dinero, y el carnet de socio (membership). Con este carne
tienen muchos beneficios en descuentos, informacidn
privilegiada y actos exclusivos. El acceso es gratuito pero
para realizar las actividades se paga la cuota trimestral, muy
econdmica. Alquilan estudios, salas de reuniones para bodas y
eventos corporativos.



Ademds, el voluntariado, que en el mundo anglosajon estéd
intrinsecamente establecido, ayuda a poder realizar todas las
actividades —desde hacer de guias, montar exposiciones,
recepcionistas, asistentes en talleres y <clases,
mantenimiento, grandes eventos..-, y los propios artistas, con
estudios en el centro, imparten clases para financiarse el
pago de su espacio.

Con una publicacién trimestral de toda la programacién vy
actividades realizadas en el centro.

Presupuesto anual: 1.6 million dollars

Banana Factory —-Cultural Arts and Education Center-.
Bethlehem, Pennsylvania.

ArtsQuest es una organizacién sin animo de lucro dedicada a
realizar acciones de arte y cultura en todo Lehigh Valley.
Esta organizacidén tiene el Festival de mlsica, el mercado
caritativo y el Banana Factory. Lo componen multitud de
empresas, instituciones y particulares.

Con una misién muy clara “Celebrar el arte y la cultura;
enriqueciendo la comunidad a través de un programa creativo”,
es uno de los espacios mas vitales de la zona, con uno de los
festivales de mlUsica con mas espectadores de EE.UU (1.2
millones) —Musikfest-, con mas de 20.000 estudiantes y nifios
que acuden a los talleres y clases, y mas de 60.000 personas
qgue han participado en los eventos y actividades de la
comunidad —como el mercado de caridad en navidades-.

El Banana Factory empezd su trayectoria en 1998 google
braindumps, después de ser unos almacenes de banana, dentro de
un centro industrial del acero de 13 millas (donde ahora se va
a realizar una ampliacién, con un auditorio y centro de arte
contemporaneo) .



Con unos 6000 m2 (muy similar a la Harinera), en su interior
hay 28 estudios para artistas residentes, tres galerias —una
con una obra de cada artista residente, otra para artistas
locales y 1la udltima para artistas consagrados e
internacionales-.

Tienen 28 personas trabajando a tiempo completo, teniendo
convenios para insertar laboralmente a adolescentes (haciendo
murales en 1la zona, aprendiendo oficios tradicionales
relativos al arte..).

Con quince exposiciones anuales y unos 300 cursos-talleres
anuales es uno de los contenedores culturales y educacionales
mas activo de la zona.

Todos los primeros viernes del mes tienen Opening House —donde
los visitantes pueden visitar a los artistas en sus estudios-,
hay tienda, cafeteria y la Universidad da becas a estudiantes
para tener un estudio en sus instalaciones.

Lo que mas se demanda son cursos de fotografia —analdgica y
digital-, donde Olympus (empresa de fotografia) patrocina las
clases, y talleres de creacién con vidrio. Se alquila la sala
mas amplia del edificio para bodas, reuniones y actos
corporativos (con catering incluido, sale a unos 2.000 $).

Es totalmente gratuito para los nifios, que se les traslada en
bus hasta el centro. Se ha implicado toda la sociedad vy
comunidad, donde se les da mucha importancia a los artistas
outsiders —marginados de la sociedad-, que decoran 1los
jardines y salas con sus obras.

Presupuesto anual del Banana Factory: 800.000 $

Presupuesto anual de ArtsQuest: 6.3 million $

MUSEO DEL BARRIO. Manhattan, New York.

Fue una iniciativa comunitaria presentada por el artista y



educador Raphael Montafiez Ortiz en 1969, donde pretendia
preservar, apoyar y poner en valor a la comunidad artistica,
cultural y social de inmigrantes puertorriquenos y Llatinos
residentes en New York, y en especial a los ubicados en East
Harlem. Actualmente, apoyado por diversas fundaciones,
corporaciones, empresas e instituciones.

Su misidn es crear un espacio donde el intercambio cultural
genere un dialogo a través de su coleccidén, exposiciones,
publicaciones, actividades educativas, festivales, eventos
especiales y toda la programacidén bilinglie, para integrarlos vy
para Google Braindumps establecer unos parametros adecuados de
tolerancia, igqualdad, convivencia y conocimiento de otras
culturas dentro de una sociedad multicultural y cosmopolita.

Sabiendo que en la mezcla estd la riqueza y que el patrimonio
cultural de cada pais es fundamental preservarlo, serda el
espacio idoneo para descubrir nuestras raices e influencias y
vislumbrar otros estilos y formas de expresarse provenientes
de otros sitios. El arte es un idioma universal, con el que
nos podemos comunicar.

El conocer las tradiciones y cultura, a través del arte, de
los nuevos ciudadanos, hace comprender mejor sus estilos de
vida, y viceversa, ellos conoceran las raices de donde se
asientan, para alcanzar al final un entendimiento matuo vy,
ademas, generar nuevas formas de expresarse y comunicarse.

Talleres de todo tipo, sobre todo por la tarde para horas
extraescolares después del colegio, yendo mas alla de un mero
taller de arte, siempre acercandonos a cualquier tema con 1la
mente muy abierta, sin prejuicios, eliminando cualquier
connotacién negativa o cliché de cada cultura, estilo o
disciplina artistica que vayamos a descubrir.

Eventos especiales para familias (hijos-padres-abuelos) para
unir difere..
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¢Un centro de arte en La
Harinera de San José?

La Asociacién de Vecinos del barrio de San José, auspicié un acto publico en su sede
el sdbado 30 de mayo, donde Artix Espacio Creativo presentdé su propuesta para que La
Harinera sea un Centro de cultura y de creacién contemporanea. Acudid un gran numero
de personas a las ponencias, pero la asistencia de plblico se multiplicé en la
performance que cerrd el acto en el Parque de la Memoria, al lado del edificio de la
Harinera.

Las ponencias versaron sobre:

-El Proyecto Arquitecténico de Rehabilitacién del Edificio, por Teéfilo Martin,
arquitecto con una gran experiencia y mdltiples proyectos realizados. Presentd la
rehabilitacién que el mismo llevd a cabo en la antigua fébrica de harina de la
cuesta Mordén en San José, que estd ubicada en un entorno excepcional, con el Parque
de La Memoria y el canal, enmarcando este edificio singular. Explicdé cémo este
edificio privado pas6é a manos municipales por iniciativa del anterior Teniente de
Alcalde de Urbanismo, Antonio Gaspar, que 1llegdé a un acuerdo con la empresa
inmobiliaria propietaria para efectuar un canje por terrenos en Valdespartera,
siendo parte del trato que se realizaria una rehabilitacién de hasta un millén y
medio de euros por cuenta de la empresa, que contratdé para este fin a Teéfilo
Martin. El dinero dio para mucho, aunque falta colocar cristales, fontaneria y
electricidad. En esta situacién estd el edificio desde hace dos afios pendiente de
que se le de un uso por parte del Ayuntamiento.

— Funciones y misiones la proyectada fundacidon de arte contempordneo, por Javier de
Luca, licenciado en Historia del Arte, adjunto a direccién de la Fundacién Sunyol de
Barcelona y habitual en encuentros de artistas o festivales internacionales en
Francia y Tdnez. Nos ilustré con muchos ejemplos que podrian servir de modelo al
aqui proyectado, por tratarse de fundaciones de arte contempordneo activas en
antiguas naves industriales, centrandose sobre todo en tres casos de Barcelona que
podrian considerarse en muchos sentidos como casos paradigmdticos: la Fundacié
Sufiol, Hangar y Nav Ivanov.

— Banana Factory, ejemplo para La Harinera por Heather Sincavage, licenciada y
Master en Bellas Artes, profesora en The Baums School y Lehigh University (EE.UU.).
Aportdé otro modelo a escala internacional: la fabrica de bananas transformada en
centro de creacién para la comunidad, en un vecindario de Bethlehem (Pensilvania).
Alli no solo hay talleres y exposiciones de artistas punteros de reconocido
prestigio (como ella) sino también actividades de community arts, pues hacen
talleres de introduccién al arte y la artesania (sobre todo son muy exitosos los de
vidrio soplado) para amplios espectros de poblacién, incluyendo sobre todo nifios o
gente con problemas mentales, etc.

Proyecto de gestion de La Harinera, por Sergio Muro y Juan Secos, Gestores
culturales de Artix Espacio Creativo. Presentaron el proyecto de gestién, el
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analisis de la realidad del edificio y sus contenidos y el gran potencial que tiene
si se lleva a cabo. Su proyecto no es un espacio mds para el arte contempordneo en
todos sus ambitos y disciplinas (artes plasticas, videocreacién, net.art, danza,
teatro, mldsica, cine, poesia, happenings), combinando talleres y salas de
exposicién, sino que se singulariza por tratar de dar respuesta a las demandas
socioculturales del vecindario, propiciando el progreso social, econdémico y cultural
del Barrio de San José. Incluso en su gestidén proponen una estimulacién creativa y
democratica, generando un espacio abierto para el disfrute de todos los ciudadanos.
Su respuesta al espacio tan flexible que ofrece la Harinera es un perfil igualmente
flexible e interdisciplinar: impartir talleres y cursos, ceder espacios (estudios,
salas de conferencias y reuniones, fiestas corporativas..), permitir actuaciones
(performances, recitales, conciertos) -con un open stage-, realizar exposiciones
temporales, ofrecer becas y residencia de artistas, abrir su espacio a todas las
personas y grupos -sea cual sea su condicién y edad-.

Es lastima que no hubiera entre los ponentes algun portavoz del Ayuntamiento de
Zaragoza o de la Universidad de Zaragoza, para informar sobre la idea que se ha
filtrado a la prensa de llevar a la Harinera un nuevo Museo de la Ciencia.

El acto se cerrdé con una performance a cargo del Grupo Artix & The Bucardos en
el Parque de La Memoria, siendo el maestro de ceremonias Paco Serdén -poeta y artista
multidisciplinar-, que dirigidé la accidén mientras alrededor suyo intervenian
artistas de diferentes disciplinas como Esther de la Varga, Raquel Garcia, Sergio
Muro, Juan Escés, Ana Morellén, Heather Sincavage, Olga Remén y Fernando Clemente.
Su propésito era alusivo a la idea de que la Harinera puede ser una fdbrica del
arte, nuestro nuevo alimento, nuestro pan, donde las culturas se mezclardn y seremos
un poco mas libres.

Actas de las Asambleas
Ordinaria y Extraordinaria
del 2 de diciembre de 2009

ELl 2 de diciembre de 2009, en el saldén de reuniones del
Departamento de Historia del Arte de 1la Universidad de
Zaragoza, tuvo lugar de 18.30 a 19.30h la Asamblea General
Ordinaria de la Asociacidén Aragonesa de Criticos de Arte, con
el siguiente orden del dia:
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-Aprobacion de las actas de la sesidn anterior. Se aprobaron.

-Fallo de los premios AACA 2009. Tras deliberar los presentes
se acordé por unanimidad lo siguiente:

-Premio al mejor trabajo de difusidén del arte aragonés
contempordneo al suplemento “Artes y Letras” del diario
Heraldo de Aragdén, por Antdén Castro por la labor de comentario
sobre arte en sus paginas de critica y los encargos que
realiza para sus portadas..

-Premio al mejor espacio de exhibicién, por la calidad de las
muestras presentadas en él, a la Galaria Pepe Rebollo de
Zaragoza.

-Gran Premio AACA al autor del mejor trabajo de arte o mejor
conjunto presentado al publico en el periodo indicado en las
bases, al videoartista Javier Codesal, por su exposicidn
“Dentro y fuera de nosotros” en el Palau de la Virreina de
Barcelona en mayo de 2009.

-Ruegos y preguntas. Jaime Esain propuso que la AACA haga
constar al Gobierno de Aragdén su malestar por la trayectoria
de los premios Aragdén-Goya, que desde hace bastantes
convocatorias no han recaido en ningun artista aragonés o
residente en Aragon. Tras deliberar, se acordé por unanimidad
proponer al Gobierno de Aragén como candidato de AACA al
Premio Arag6n-Goya 2010 al pintor José Oris.
Y no habiendo mas que tratar se levantd la sesion.

Jesus Pedro Lorente

Vocal de la Junta Directiva de AACA, en

sustitucidén de la secretaria

El 2 de diciembre de 2009, en el salén de reuniones del
Departamento de Historia del Arte de 1la Universidad de
Zaragoza, tuvo lugar de 19.30 a 20.15h la Asamblea General
Extraordinaria de la Asociacidn Aragonesa de Criticos de Arte,
con el siguiente orden del dia:

-Modificacidén de los Estatutos de la AACA para su adecuacién a
la ley 17/2002 de 2 de marzo. Se aprobé el borrador propuesto



por el Presidente, con las siguientes modificaciones:

-En la seccion 3.2, articulo 212 , el segundo parrafo debe
decir: “El resto de los componentes de la junta directiva
seran corroborados por la asamblea general extraordinaria..”
mientras que el articulo 30?2 debe especificar que 1los
estatutos y las comunicaciones de cambios en la AACA deberan
ser cursados al Gobierno de Aragén (en lugar del Gobierno
Civil).

-Convocatoria de elecciones. El Presidente informé de que se
abre el plazo hasta el 22 de diciembre para presentar
candidaturas a la Presidencia de AACA, que se someteran a
votacion el 13 de enero de 2010.

Y no habiendo mas que tratar se levantd la sesidn.
Jesus Pedro Lorente
Vocal de la Junta Directiva de AACA, en
sustitucién de la secretaria

Luminosa oscuridad

Un titulo que puede parecer en un principio wuna
contradiccion, pero define con claridad las 35 obras que
conforman la exposicion de la Casa de los Morlanes, del
Ayuntamiento de Zaragoza. Es como decia la hija del artista,
Encarnacidon, la vuelta a casa de este zaragozano nacido en
1916 y muerto en San Lorenzo del Escorial en 1987. La muestra
se centra en la década de los 60, su mejor periodo, poco
después de integrarse en el Grupo El Paso, donde estaban
también los aragoneses, Antonio Saura y Pablo Serrano. Viola
era mas mayor que los integrantes del grupo El paso, y entré
a formar parte un afo después de su constitucién, por
aclamacién de los miembros.

"

La exposicidn se abre con dos cuadros de 1959 “espejo ciego” y


https://aacadigital.com/articulos/luminosa-oscuridad/

“en los huecos de las noche”, donde estd presente el estilo
personal de Manuel Viola, de pincelada violenta y pasional,
que le acompafard durante la década posterior. Su mayor
contribucion fue precisamente la visceralidad de su pintura,
los fogonazos de color, sobre una superficie mayoritariamente
negra, que dio lugar a composiciones abstractas de gran fuerza
visual. E1l trabajo del comisario Fernando Fernan Gdémez, ha
posibilitado mostrar piezas inéditas, pertenecientes a
coleccionistas privados, asi como una gran pieza titulada
“Moncayo”, fechada en 1962, que tiene referencias formales a
este monte, y que aporta una vis distinta del conjunto
expositivo.

Manuel Viola, fue un artista vital como demuestra su forma de
trabajar. Se metia en el estudio cuando le apetecia, no era un
hombre disciplinado. Podia estar sin salir durante muchas
horas, pintado a golpe de tripas, incluso cuando iba algun
artista a su estudio, les invitaba a participar del proceso
creativo. Su pintura muy de gesto, también ha conllevado que a
partir de los afnos 70 sea muy desigual. Es mas su Ultima
etapa, en la década de los 80, es la menos considerada ya que
hay dudas acerca de la autoria de sus obras.

El arte en el séptimo arte

La ficcidén cinematografica refuerza el
componente mitico del artista desde la tarea
de un creador que produce simbolos y
significados complejos; lo elige como
protagonista (héroe o antihéroe, tanto da) y
atribuye al acto de la creacidén unas
caracteristicas que lo diferencian del resto
de los mortales.


https://aacadigital.com/articulos/el-arte-en-el-septimo-arte/

“El cine y la construccién mitica del
artista”
Javier Tudela

Desde siempre la figura del artista plastico ha sido motivo de
representacion por parte de otras disciplinas artisticas. Con
el nacimiento del cine, en el siglo XIX, muchos han sido los
artistas que han ocupado lugares destacados en producciones
cinematograficas. Este articulo trata de reflexionar sobre
como la representacion que el cine ha realizado del artista
esta vertebrada por una serie de estereotipos que han influido
notablemente en la configuracidén del rol social del mismo. Un
rol que ha ido evolucionando, ligado a épocas y contextos
concretos, que pone de manifiesto la intima relacidn que
existe entre construccién social y las relaciones de poder que
le dan forma.
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La diferencia de “edad” entre el cine y otras disciplinas
artisticas hace que a la hora de buscar referencias en los



procesos de creacidén se encuentren con facilidad en 1los
autores/artistas que la historia del arte ha ido destacando.
No hay que olvidar que el cine es también un medio en el que
un autor pone en marcha un proceso que desemboca en una obra
final que, aun con las diferencias impuestas por la técnica,
tiene puntos en comin con los procesos asociados a otras
artes. No en vano son muchos los artistas que, desde
principios del siglo XX, transitan indistintamente entre la
imagen fija y en movimiento, entre la imagen y el sonido,
entre lo bidimensional y lo tridimensional.

Hasta qué punto esa imagen creada y configurada desde el medio
corresponde a la realidad queda en entredicho a la hora de
examinar los biopic mds destacados sobre el tema. El estudio
del mito del artista al que hace mencidon el titulo pone de
manifiesto que, en la mayoria de las ocasiones, se articula
mas desde la ficcién que desde la realidad o, por lo menos,
forma un entresijo de ambas. Partiendo de la predileccidn del
cine por “los grandes relatos” se puede comprender coémo la
imagen del artista suele estar construida mas desde la
exposicidén de su “pretendida” vida y personalidad que desde el
andlisis de su propia obra. De esta forma, se busca la esencia
de ese “don” creativo, que convierte al artista en una persona
especial, en una vida interior que es capaz de distinguirle
del resto o en una serie de circunstancias personales que
ponen a prueba un tipo de vida que esta fuera de 1las
convenciones sociales. Es por esto por lo que se establecen
una serie de estereotipos que parecen componer un mapa “tipo”
de las caracteristicas personales que debe poseer aquel que se
dedique a la actividad artistica y que, asi mismo, forman
parte de “la imagen de artista” que esta fuertemente
construida en el imaginario colectivo.

Una de las caracteristicas que mas cominmente se potencian
desde el cine es la idea de artista como genio. Este vinculo
queda demostrado a través de peliculas como El tormento y el
éxtasis (Carol Reed, 1965) en la que se muestra la vida de



Miguel Angel y sus relaciones con el Papa Julio II, o también
en uno de los iconos por excelencia en este sentido, Picasso,
cuya vida y obra ha sido llevada al cine en multitud de
ocasiones. Destaca el documental El misterio de Picasso (1956)
realizado por Henri-George Clouzot en colaboracién con Picasso
que obtuvo el Premio Especial del Jurado en el Festival de
Cannes. Segun Ramén Almela “la validez de la idea del genio ha
sido puesta en entredicho en los G4ltimos afios. El genio es
siempre explicado acorde a las mitologias de una época dada.
Juzgado poco mas o menos como un producto de buen marketing o
buena politica, ha sido visto una forma de “imperialismo
intelectual” y como un fendmeno de relativa importancia
comprado con las politicas culturales” (Almela, 2009). No hay
que olvidar, asi mismo, como la idea de trascendencia suele
vincularse a la creacidon, desde unos posicionamientos
artisticos convencionales que valoran el arte en base a los
objetos que éste es capaz de producir.

El tormento y el éxtasis (Carol Reed, 1965)

Esta idea de genio esta muy asociada a la de inspiracién, por
la cual 1la obra del artista es fruto de una serie de
mecanismos intuitivos e irracionales que surgen de repente y
se formalizan de forma casi automdtica. A menudo el cine ha
vinculado esta inspiracién a las relaciones personales mas



intimas que establece el artista con su entorno. Asi, la
inspiracién toma forma de musa, generalmente mujer, que
permite aflorar el genio contenido del creador, generalmente
hombre, imponiendo de esta manera supuestos errdneos. Frente a
esta idea la realidad se impone, la obra del artista es, sin
duda, el resultado de disciplina, experimentacidén constante y
capacidad de investigacién. Por otro lado, presupone que la
inspiracién se provoca a través de la belleza, cuando el punto
de partida de una obra no siempre se realiza a partir de lo
bello y, al mismo tiempo, viene a reafirmar el papel
totalmente secundario que ha tenido la mujer dentro de la
historia del arte, en la cual, su relacién con la creacién
artistica suele limitarse a este rol accesorio. La joven de la
perla (Peter Webber, 2003) expone esta idea en la adaptacidn
de la novela de Tracy Chevalier a través de un relato de que
narra la relacidén ficcionada de la retratada con el pintor
Johannes Vermeer.

Son muy pocos los biopic de mujeres artistas, aunque hay que
mencionar que, de un tiempo a esta parte, aparecen con algo
mas de frecuencia en las carteleras. Frida Khalo ha sido 1la
protagonista de varias producciones como Frida, naturaleza
viva (Paul Leduc, 1984) o Frida (Julie Taymor, 2002). Es
cierto que la vida de Frida se presta a una narracién en la
que se unen vida, obra y dolor capaz de potenciar la carga
dramatica de su biografia y que, por otra parte, su arte es
inseparable de su relacidén con Diego Rivera. Podrian
mencionarse otras aportaciones como La Pasion de Camille
Claudel (Bruno Nuytten, 1987) en la que se presenta la vida y
obra de Camille Claudel aunque, en este caso, también
vinculada de nuevo a 1o masculino hegeménico, otro de los
grandes de la historia del arte, su pareja Auguste Rodin.
Citar el caso de Diane Arbus en Retratos de una obsesidn
(Steven Shainberg, 2006) en la que se da otro de los
convencionalismos del género, el paso de la vida social
aceptada a los limites marcados por la relacién del artista
con lo excéntrico o la mas actual Séraphine (Martin Provost,



2008) .

Séraphine (Martin Provost, 2008).

Como explica Javier Tudela “el relato cinematografico recrea
los prejuicios que alimentan la leyenda del artista y ayuda a
mantener un status social diferenciado. La construccién de la
imagen del artista estd basada casi exclusivamente en su
modelo de negociacidn narcisista con el éxito y el fracaso”
(Tudela, 2007: 165). Este vinculo es también exportable a la
construccién de muchos otros personajes cinematograficos que
transmiten esa oposicidén binaria tan propia de 1las
construcciones sociales contemporaneas. Conceptos que se ligan
indivisiblemente al de poder. Ascensos y descensos se observan
en Rembrandt (Alexander Korda, 1936), en Goya en Burdeos



(Carlos Saura, 1999) o0 en Caravaggio (Derek Jarman, 1986) o
subidas fulgurantes con finales precoces y dramaticos en
Basquiat (Julian Schnabel, 1996).

Rembrandt (Alexander Korda, 1936)

Otro de los arquetipos asociados al artista es una vida
cadtica y desordenada que acaba siendo utilizada como metafora
para desentrafar los mecanismos de la mente que potencian el
acto creativo, “el genio” antes citado. Asi mismo, se trata de
una existencia que traspasa 1los margenes de 1los
convencionalismos, el artista se encuentra fuera de 1o
socialmente aceptado y s6lo entra en ellos, de forma mas o
menos esporadica, a través del mercado o del éxito pdstumo de
su obra, Los amantes de Montparnasse (Jaques Becker, 1958) o
Moulin Rouge (John Huston, 1952) presentan a sus protagonistas
de esta manera. Mencionar, como ejemplo contestatario, Andrei
Rublev (Andrei Tarkovski, 1966), biopic del pintor ruso que
reflexiona sobre la creacion artistica y la labor social del
artista frente al poder.

Dado que el mito del artista lleva asociado unos rasgos de
personalidad concretos, podria decirse que uno de los mas
caracteristicos es un cardcter complejo e impulsivo que se
pone de manifiesto en peliculas como El tormento y el éxtasis
(Carol Reed, 1965), Soberbia (Albert Lewin, 1943) adaptacidn
de una novela de William Somerset Maughan, basada en la vida



del pintor Paul Gaugin o los acercamientos a Picasso como
Sobrevivir a Picasso (James Ivory, 1996). También manifiesta
esta relacién el acercamiento de John Maybury a la figura de
Bacon El amor es el demonio. Estudio para un retrato sobre
Francis Bacon (1998) o en el debut como director de Ed Harris
en Pollock (2000). En este sentido llama la atencidén el hecho
de que la industria cinematografica con mas influencia, la
norteamericana, que suele recrearse de forma muchas veces
propagandistica en sus éxitos histdéricos haya realizado tan
pocas aportaciones cinematograficas sobre los representantes
del expresionismo abstracto, artistas que lograron desplazar
la capitalidad cultural por primera vez de Europa a Estados
Unidos.

Asi mismo, otro de los vinculos por excelencia es el de locura
y arte. “¢Hasta qué punto la locura influye en las capacidades
creativas del individuo? éComo afecta al artista? La locura se
ha vinculado directamente con la actitud artistica creativa,
pero las explosiones neurdticas de Van Gogh no fueron las que
proporcionaron sus aportaciones. Al contrario, impedian su
labor pictérica” (Almela, 2009). Este arquetipo ha sido el
motor de las multiples recreaciones de la vida del pintor
entre las que se pueden citar El loco del pelo rojo (Vicente
Minelli,1956), The life and death of Vicent Van Gogh (Paul Cox
1988) que constituye la adaptacién cinematografica del
conocido libro Cartas a Theo, Vicent y Theo (Robert Altman,
1990) o Van Gogh (Maurice Pialat, 1991).



El loco del pelo rojo (Vicente Minelli,

1956)

La representacién del artista y los estereotipos asociados a
éste ha ido evolucionando a lo largo del tiempo. El personaje
de artista humanista que representa Miguel Angel en El
tormento y el éxtasis (Carol Reed, 1965) es diferente al ideal
romantico que vincula al hombre con 1la naturaleza y lo
sublime. Asi como el personaje de El Greco (Yannis Smaragdis,
2007) no tiene nada que ver con el artista bohemio de
principios de siglo XX perfectamente ejemplarizado en las
peliculas Los amantes de Montparnasse (Jaques Becker, 1958) o
Moulin Rouge (John Huston, 1952). La historia del cine también
nos ha permitido asistir a través de sus peliculas a las
diferentes épocas, movimientos y corrientes artisticas y cémo
cada una de ellas ha estado asociada a un personaje con unas
caracteristicas especificas. El artista medidtico, vinculado a
los mass media, representado por Andy Warhol en la pelicula Yo
disparé a Andy Warhol (Mary Harron, 1996) evoluciondé en los
anos 80 al “artista maldito” que encarna a la perfeccidn el



personaje de Nick Nolte en Historias de Nueva York. Episodio:
“Apuntes del natural” (Martin Scorsese, 1989) o Basquiat
(1996) dirigido por otro “artista maldito”, Julian Schnabel,
que tuvo gran éxito pictérico en los ochenta y que, hoy dia,
es capaz de ejercicios cinematograficos como La escafandra y
la mariposa (2007).

Cabria decir que los artistas que han recibido la atencidn del
cine han sido aquellos que ya habian destacado en areas de
conocimiento especializadas como la historia del arte y, en
concreto, aquellos de cuya existencia puede extraerse un
caracter novelable capaz de ser reducida a los estereotipos
gue hemos venido citando. No hay que olvidar que todas estas
caracteristicas subyacen en las estructuras sociales y morales
de la cultura. Por desgracia, han sido muy pocas 1las
aportaciones que se han llevado a la gran pantalla de artistas
cuyas contribuciones artisticas han sido mas alternativas o
cuya obra, mas inclasificable, se hibrida con otros lenguajes
menos conocidos y quiza por ello menos apreciados por el “gran
publico”.

La reivindicacion del cine como arte

EL Cine ha tenido que recorrer un largo camino hasta ser
reconocido como Arte. Asociado en su nacimiento al mundo del
entretenimiento y del espectaculo, mas que al de las Bellas
Artes, no es extrafo que, quienes reclamaban este cambio de
consideracion, vieran con buenos ojos las incursiones de
artistas en el nuevo medio. A su vez, algunos de los artistas
mas inquietos, encontraron en el Cine 1la oportunidad de
trasladar a la gran pantalla, algunas de las ideas que las
limitaciones del lenguaje plastico les impedia desarrollar.

En 1929, Luis Bufiuel y Salvador Dali, emprenden una
colaboracidén cinematografica que acabard en una pelicula
histdrica. Bufiuel le describe a Dali un recurrente suefo de
hormigas recorriendo su mano y éste le corresponde con otra de



sus fantasias oniricas: la imagen de un ojo seccionado por una
navaja de afeitar.

Partiendo de estas dos visiones, realizan Un perro andaluz. Un
cortometraje de 17’ sin banda sonora, con un argumento
deliberadamente incoherente salpicado de destellos de imagenes
inconexas. Dali y Bufuel trasladan al cine los principios de
la “escritura automatica”, prdactica surrealista que da rienda
suelta al subconsciente, generando imagenes sin control
previo. Algunas de ellas han sido utilizadas posteriormente en
otras peliculas, como la mariposa calavera, que apareceria en
El silencio de los corderos (1991), o los cuadros de Vermeer,
en La muchacha de la perla (2004).

i)

Un perro andaluz (Luis Bufuel y

Salvador Dali, 1929)

Su estreno en Paris, en 1929, es acogido con admiracidn por el
circulo de artistas del surrealismo que se aglutina en torno a
André Bretdn. Este espaldarazo va a suponer para los dos
artistas su reconocimiento a nivel mundial y su admisidn en el
influyente grupo surrealista, en el que se alineaban
personalidades como Max Ernst, Man Ray, René Magritte, Louis
Aragon, Paul Eluard o Tristan Tzara.



Bufuel emprende al afo siguiente la realizacién de una nueva
pelicula: La edad de oro (1930). En esta ocasién, Dali tendra
una participacién menos relevante en la confeccién del guidn,
después de que la relacidn personal entre los dos artistas se
deteriora irreversiblemente. En esta segunda cinta, Bufiuel
despliega toda su capacidad narrativa bajo la misma pauta
surrealista que aplicara en su anterior trabajo. Provocadora
para muchos, escandalosa para algunos, con imdgenes de un
fuerte impacto visual, la pelicula consagro definitivamente a
su director, quedando como una pieza maestra de la historia
del cine.

Dali, por su parte, aprovecharia mas el reconocimiento
artistico del circulo surrealista, que la propia experiencia
cinematografica, desplegando en su pintura el inagotable
universo onirico que la caracterizarad desde entonces. Su
siguiente incursion en el cine vendra de la mano de Alfred
Hitchcock, en 1945, con la pelicula Spellbound (Recuerda). La
escenografia y la concepcidn espacial de los pasajes mas
memorables de la pelicula salen de algunos de los cuadros mas
delirantes de Dali. E1l mds célebre es Persistencia de la
memoria, pintado por Dali en 1931, compuesto por varios
relojes blandos. Uno de ellos es un reloj de bolsillo cubierto
de hormigas. Un guifio a la pelicula Un perro andaluz, en la
que las hormigas representaban para Dali y Bufiuel el simbolo
de la podredumbre y la descomposicién.

Una iconografia que encaja con la atmésfera que Hitchcock
imprime a su pelicula, en la que los recuerdos, el tiempo y la
memoria, junto con la teoria del psicoandlisis de Freud, estan
presentes a lo largo de toda la trama.
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Cartel de la pelicula Spellbound
(Alfred Hitchcock, 1945)

La siguiente invitacidn vendria desde los estudios Disney, en
1946, para trabajar en un corto de animacién, Destino, que no
se llegaria a terminar. La Tate Modern Gallery de Londres
dedicd en 2007 una exposicidén a la relacidén de Dali con el
cine, bajo el titulo de Dali & Film, una recopilacidn de
textos, bocetos, decorados y pinturas, junto con la proyeccidn
de las peliculas en las que participd el pintor. Sobre esta
exposicidén puede consultarse el ensayo de Elliot H. King
(King, 2007).

El proyecto pretendia dar continuidad a la pelicula Fantasia
(1940), uno de los grandes éxitos de la factoria Disney que
adaptdé al lenguaje de animacidn una seleccidn de las obras mas
célebres de la misica clasica.

Arte dentro del Arte. La propuesta de Peter Greenaway




Un caso singular en esta relacidén entre Arte y Cine 1o
constituye el trabajo de Peter Greenaway. El veterano director
galés recurre a distintas disciplinas artisticas como soporte
del desarrollo de su trama narrativa. El dibujo, 1la
arquitectura, la caligrafia o la pintura, son abordados como
eje central de sus peliculas en El contrato del dibujante, El
vientre de un arquitecto, The Pillow Book y La ronda de noche,
respectivamente.

Greenaway, con una formacién inicial de pintor, reclama la
misma independencia para el cine que la que ya consiguiera la
pintura, rechazando la tradicional férmula del ‘cine que
ilustra libros’: "El cine parece una sucursal de una libreria:
Harry Potter, El seior de los anillos.. No han visto cine, han
visto anos de textos ilustrados. Creo que desde hace 140 anos
que el cinematdografo comenz6é a proyectar imagenes ha adoptado
la idea de contarnos cuentos, pero el cine no es naturalmente
narrativo, el cine estd relacionado con ambiente, estilo y
otros elementos mas cercanos a la pintura que a los cuentos.
No queremos ser ilustradores, queremos ser creadores.
Necesitamos un cine de compositores.” (Toca, 2009).

Cinco mujeres alrededor de Utamaro,

The Pillow Book, (Greenaway, 1996)
(Mizoguchi, 1946)

Tal vez sea en The Pillow Book (1996), donde desarrolla mas



explicitamente este alegato. Partiendo de 1la tradicidn
japonesa del “libro de almohada”, Greenaway convierte el
cuerpo de la joven protagonista en libro, y la pintura en
escritura, mediante la caligrafia oriental. Al contrario de
las peliculas que ponen imagenes a la literatura, aqui son las
imagenes las que construyen los libros, desde el lenguaje
visual del cine y la pintura, utilizando el cuerpo como
soporte. Hay en este planteamiento una referencia explicita a
la obra de Utamaro, el pintor japonés que fuera llevado a la
pantalla en Cinco mujeres alrededor de Utamaro (Kenji
Mizoguchi, 1946) Cine, pintura y escritura se diluyen en una
embriagadora atmésfera visual, acentuada por la musica de
Brian Eno. Hay una metafora de ese cambio de funcién del cine
que Greenaway reivindica, en la figura de la protagonista, que
pasa de ser soporte de la escritura a escritora (una pintora
que escribe o una escritora que pinta) y, finalmente, a
modelo, donde su cuerpo (la imagen) centrara ya todo el
protagonismo.

El contrato del dibujante (1982)esta ambientada en el ambiente
barroco de la Inglaterra del s. XVII. Al igual que la pintura
lo hiciera tantas veces, Greenaway recurre a la mitologia
cldsica para construir un complejo entramado simbdlico. Para
su pelicula elige el mito de Perséfone, encarnado en una
aristocrata confinada por su marido en un cuidado jardin, y el
de Hércules, trasladado a un pretencioso dibujante que acepta
el encargo de realizar doce dibujos, como las doce pruebas del
héroe griego. La densa carga simbélica de la pelicula es el
soporte de su hilo argumental. Una alegoria de la creatividad
artistica y de la decadencia del concepto racionalista vy
cartesiano del arte del siglo XVII, que empieza a dar paso al
Romanticismo.El director no sitia al artista como conductor de
la trama narrativa, sino a su obra, sus dibujos en este caso.
Podria decirse que se trata de un ‘gquiodn dibujado’, como si el
story board de cada escena se convirtiera en la escena misma.
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Cartel de la pelicula El contrato del Cartel de la pelicula Ronda de noche

dibujante (1982) (2007) .

El vientre de un arquitecto (1987) y

El vientre de un arquitecto (1987), es una metafora sobre la
renovacién continua del arte y la vida. Por un lado,
contraponiendo la arquitectura cldsica de Roma, ciudad en la
que se desarrolla la accién, al geometrismo visionario de 1la
arquitectura de Etienne Boullée, de cuya obra, el
protagonista, un veterano arquitecto norteamericano, prepara
una exposicién en la ciudad eterna. Por otro, la infidelidad
de su mujer con uno de los jovenes mecenas de la exposicidn.
Greenaway sitlUa el derrumbamiento personal y profesional del
protagonista, y su desenlace final, en los suburbios de Roma,
asociando su fatal destino al lado oscuro del urbanismo y la
arquitectura.

La ronda de noche (2007), estd minuciosamente concebida como
una pintura. La intriga que construye alrededor del célebre




cuadro de Rembrandt, es una excusa para introducir en el cine
los recursos propios del lenguaje pictérico. Los claroscuros,
los encuadres, el movimiento de 1los personajes y la
disposicién de los objetos de cada escena, son fruto de un
erudito analisis de la obra del pintor holandés, de quien
Greenaway recibié una gran influencia en su etapa de formacidn
artistica. La pelicula asi construida se convierte
practicamente en una “pintura animada”, un paseo pictérico por
la Holanda del siglo XVII.

El cine documental sobre la obra de artistas

La produccidén cinematografica de documentales sobre artistas
es menor que la de los biopic debido, en parte, a que el
destinatario de este producto se reduce a un publico muy
especializado. La mayor parte de la realizacién de obras de
este género sale tradicionalmente de 1las productoras de
televisidén, mientras que los largometrajes destinados a la
gran pantalla son mas escasos. Si el biopic enfatiza 1los
aspectos mas controvertidos de la biografia del artista, el
documental se centra en su obra, con una mirada desapasionada
y analitica.
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Cartel del documental Rios y mareas Cartel del documental Paisajes
(Riedelsheimer, 2001) transformados (Baichwal, 2006).

El documental Rios y mareas (2001), de Thomas Riedelsheimer,
es un buen ejemplo de este género. Nos acerca a la obra del
artista escocés Andy Goldsworthy, que desarrolla su trabajo en
plena naturaleza, utilizando elementos que encuentra en el
lugar donde interviene. Sus obras son efimeras. Se desvanecen
con el tiempo o la accién de la naturaleza. Tan sdélo queda el
registro fotografico. El documental nos sitda junto al
artista, mientras realiza la construccidén de cada una de sus
piezas, invitdndonos a compartir su paciencia, Su
satisfaccidén, sus errores y sus reflexiones. El artista
subraya la importancia de la comunidén con el lugar que elige
para trabajar, una eleccidén que adopta en funcidén de los
flujos de energia que percibe en determinados enclaves. El
documental nos traslada la dimensién procesual de su trabajo,
algo que la fotografia de las obras de un catalogo no puede
transmitirnos.



Paisajes transformados (2006) es un documental de Jennifer
Baichwal sobre la obra del fotdégrafo Edward Burtynsky. En este
caso, la mirada de la cémara de cine establece una fructifera
complicidad con la camara fotografica del artista, registrando
los efectos de la actividad industrial en su recorrido por
China. La mineria, las fabricas kilométricas, la construccién
de la presa de “Las Tres Gargantas”, o el crecimiento urbano
de Shangai, desfilan por la pantalla invitandonos a una
ineludible reflexién sobre el impacto de la accidén antroépica
en el planeta.

La posibilidad de la
escultura: Un recorrido por
el arte publico en Teruel

A 1o largo del mes de noviembre se ha desarrollado en el
Servicio Cultural de la CAI, en su sede de Teruel, el ciclo de
conferencias “La posibilidad de la escultura”.

La actividad, organizada por la Obra Social de la CAI, con la
colaboracidén de la Universidad de Zaragoza, es una iniciativa
de Holga Méndez y Diego Arribas, profesores del Area de
Escultura de la Titulacién de Bellas Artes de la Facultad de
Ciencias Sociales y Humanas del Campus de Teruel.

El ciclo se ha estructurado en dos bloques. El primero de
ellos, impartido por el profesor Diego Arribas, ha mostrado un
recorrido por la escultura instalada en el espacio publico de
la provincia, distribuida en cuatro conferencias:

La primera de ellas, celebrada el martes 10 de noviembre,
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abordd la escultura publica de la capital turolense, desde 1la
tipologia del monumento tradicional, presente en las plazas
mas emblematicas de su trazado urbano, hasta las uUltimas
esculturas instaladas en las rotondas del vial periférico de
la ciudad. Escultores como Pablo Serrano, Mariano Benlliure,
Victorio Macho, Octavio Vicent o el turolense José Gonzalvo,
son los autores mas significativos del inventario escultérico
de Teruel.

La segunda conferencia, impartida el 17 de noviembre, trazé un
largo recorrido por las distintas localidades de la provincia,
recogiendo sus obras mas relevantes. Una larga ndmina de
esculturas de factura muy desigual, con una temdatica
heterogénea que incluye desde personajes histéricos, préceres
o benefactores locales, hasta los oficios populares y
tradiciones mas ancestrales que hablan de la identidad de cada
pueblo y comarca.

ELl 24 de noviembre se desarrollé la tercera sesidn, que
estuvo dividida en dos partes. La primera aborddé un género
particular: 1la escultura de autovia, mostrando las obras
dispuestas a lo largo del trazado turolense de la Autovia
Mudéjar. En la segunda se dio a conocer el conjunto de obras
del Parque Escultérico de Hinojosa de Jarque. Un proyecto
desarrollado a finales de los anos 90, en el que 1los
escultores realizaban sus obras in situ, con la colaboracidn
de los vecinos de la localidad, en la estela de dos
iniciativas que le precedieron: la del parque de esculturas
del valle oscense de Hecho o el taller de escultura de
Calatorao (Zaragoza).

El primer bloque de este ciclo se cerrdé el 30 de noviembre con
la exposicidén de dos experiencias singulares. La primera de
ellas, “Teruel espacio abierto”, se desarrolld en 2006, una
iniciativa del campus universitario de Teruel para promocionar
la implantaciéon de la titulacién de Bellas Artes en el curso
2006-2007. Un concurso de intervenciones de arte publico, que
selecciond a siete artistas para desplegar otras tantas obras



en distintos enclaves del trazado urbano de 1la capital
turolense. La segunda experiencia mostro el desarrollo del
proyecto “Arte, industria y territorio” desplegado en las
minas de 0jos Negros desde el ano 2000, con el objetivo de
transformar este singular enclave minero en un espacio para la
creacién contempordnea. Obras de land-art, acciones,
instalaciones, arte sonoro y otras manifestaciones artisticas,
tuvieron como soporte y testigo el paisaje minero de Sierra
Menera, asi como sus naves, talleres y construcciones.

El interés por esta disciplina artistica quedd patente en el
nimero de asistentes, que 1llendé el aforo de la sala en las
cuatro sesiones. Alumnos y profesores de distintos niveles
educativos, amantes del arte contemporaneo, asi como vecinos
interesados en conocer mejor la escultura publica de su ciudad
y las nuevas tendencias de Arte Publico, constituyeron la fiel
audiencia que espera ahora impaciente el comienzo de 1la
segunda mitad de este ciclo.

Un bloque de otras cuatro conferencias que comenzara a
impartir la profesora Holga Méndez, en el mismo salédn de
actos del Servicio Cultural de la CAI en Teruel, el 12 de
enero del proximo afio, a las ocho de la tarde. En ellas se
emprenderd un recorrido desde la mirada de lo mas cercano, ya
analizado, hacia una lejania como distancia y deriva, no solo
espacial o temporal, sino conceptual y formal del campo
escultdrico. Donde la interdisciplinariedad sera el resorte
que articule las nuevas conferencias, y la escultura el
vinculo para hablar de paisaje, literatura o cine, mdsica o
arquitectura. Un segundo bloque abierto a la experimentacidn vy
reflexién en torno a las dinamicas productivas expansivas y en
deriva del campo escultérico.

Holga Méndez y Diego Arribas



