«Aragon Photo» rescata el
retrato al daguerrotipo de
Mariano Supervia Lostalé

En el afo 2019, algunos miembros del grupo de investigacidn
Observatorio Aragonés de Arte en la Esfera Publica (OAAEP), en
colaboracién <con investigadores del Instituto de
Biocomputacidén y Fisica de Sistemas Complejos (BIFI) vy
personal técnico de Ibercivis, pusimos en marcha un proyecto
de investigacidén multidisciplinar, innovacién tecnoloégica vy
ciencia ciudadana, con el objetivo de hacer aflorar el
patrimonio fotografico que, hoy en dia, todavia permanece
oculto en colecciones y legados familiares, a lo largo y ancho
de la geografia de Aragdén. Un patrimonio fragil, disperso y
amenazado por el implacable deterioro al que le somete el paso
del tiempo, que requeria de una actuacidn con caracter de
urgencia.

El proyecto que 1llevaba por titulo “Aragdén al rescate de su
patrimonio fotografico oculto”, mas conocido por sus palabras
clave “Aragon Photo”[1l], se basa en la colaboracién ciudadana
y, a diferencia de otras iniciativas de cardcter similar
llevadas a cabo con anterioridad, tanto por otras comunidades
auténomas (Madrid[2], Pais Vasco[3], Catalufa, etc.), como por
algunos de nuestros territorios (el Alto Aragénl4],
principalmente), tenia su punto de partida en el disefio de una
plataforma tecnoldgica, en 1la que una app para smartphones
seria la herramienta que facilitaria el contacto entre 1los
propietarios de las colecciones familiares y el equipo de
investigacién. Los materiales fotograficos histéricos
rescatados, una vez digitalizados y catalogados, pasarian a
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incorporarse a una base de datos, alojada en una versatil
web[5], que garantizaria su divulgacidn, puesta en valor y
futura pervivencia.

Desgraciadamente, a principios de marzo de 2020, una vez
disponiamos ya de las herramientas tecnolégicas, disefiadas por
los programadores del BIFI, con el asesoramiento de 1los
especialistas en patrimonio fotografico histdérico del OAAEP,
la declaracidn por parte del gobierno de la nacién del “Estado
de Alarma”, provocado por la pandemia del Covid-19, y sus
consiguientes restricciones de movilidad, afectaron
sustancialmente al desarrollo del proyecto. La campaia
publicitaria disefiada para solicitar la colaboracidén ciudadana
(prensa, radio, televisidén, redes sociales..) hubo de
posponerse durante varios meses.

Poco a poco, una vez que las restricciones a la movilidad se
fueron relajando, comenzamos a dar difusiodn al proyecto en los
medios, lo que permitidé ir incorporando las primeras
colecciones fotograficas a la web del proyecto. Desde entonces
y hasta la fecha, a pesar de los imponderables a los que me he
referido, podemos decir con satisfaccién que son ya cerca de
una veintena las colecciones fotograficas histdricas
recuperadas, geolocalizadas en territorios de 1las tres
provincias de Aragén (Zaragoza, Huesca y Teruel), y cerca de
1.400 fotografias, inventariadas, digitalizadas, catalogadas,
y puestas a disposicion de investigadores, estudiosos vy
publico en general, a través de la pagina web del proyecto. Y,
no solo eso, sino que, en estos momentos, ademas de continuar
trabajando simultaneamente en la digitalizacidén y catalogaciodn
de varios fondos fotograficos, hay ya una lista de espera de
solicitudes de propietarios de <colecciones y legados
fotograficos familiares, que han sido recibidas a través de la
app del proyecto Aragén Photo, a la que el equipo de
investigacion tratara de dar cumplida respuesta a lo largo de
los préximos meses.



Hallazgo de un daguerrotipo inédito (1859)

Justamente, en estos momentos, el equipo del proyecto de
investigacion Aragon Photo esta 1llevando a cabo 1la
digitalizacién y catalogacidén de una importante colecciédn
zaragozana, con raices o antecedentes familiares en Tauste
(Zaragoza) que conserva el archivo documental y coleccidn
fotografica de los hermanos Supervia, Mariano y Miguel. E1
primero, doctor en Teologia, obispo auxiliar de Zaragoza y
obispo diocesano de Huesca. Y, el segundo, Miguel, candnigo
arcediano de la catedral de Huesca.

Entre las piezas mas destacadas de la coleccién fotografica,
ha sido hallado un daguerrotipo en cobre, bafiado en plata, en
bastante buen estado de conservacién, a pesar de no conservar
su estuche o enmarcacién de proteccién. En dicho retrato al
daguerrotipo, el entonces joven Mariano Supervia Lostalé posa
como doctor en Teologia, con la toga y muceta. Su mano diestra
luce un anillo pintado en oro, tal vez simbolo de su
ordenacién sacerdotal o incluso del grado de doctor. Su mano
izquierda reposa sobre varios volumenes de libros, en los que
descansa el birrete académico, cuyo pindculo, también esta
pintado en oro.



dragon photo

Retrato al daguerrotipo del sacerdote y doctor en
Teologia, Mariano Supervia Lostalé (h. 1859). © Proyecto
«Aragén Photo».

Dado que el daguerrotipo ha perdido su enmarcacién y posibles
distintivos originales, no disponemos de informacién sobre el
estudio o gabinete fotografico en el que fue tomado dicho



retrato, pudiendo ser uno de los gabinetes estables, bien de
Zaragoza, bien incluso de Valencia, donde cursé el grado de
doctor en Teologia. Pero también pudo haber sido tomado por
alguno de los daguerrotipistas ambulantes y feriantes que
recalaban en ambas ciudades, frecuentemente con motivo de las
fiestas patronales. En el caso de Zaragoza, habitualmente con
motivo de las fiestas del Pilar.

La datacidén propuesta para este retrato al daguerrotipo es de
hacia 1859, teniendo en consideracidén que fue en dicho afio
cuando Mariano Supervia fue ordenado sacerdote y que en dicho
retrato, luce ya su anillo sacerdotal. En cuanto al tamano, es
un tamano importante, nada menos que 1/2 placa, concretamente
15,6 x 12 cm. Si recuperar muestras materiales de esta técnica
fotografica pionera resulta enormemente dificil (en Aragén
este es el segundo daguerrotipo encontrado hasta la fecha[6]),
mas lo es recuperar daguerrotipos en buen estado de
conservacién, como es el caso que nos ocupa, Y con unas
dimensiones tan importantes —-l1lo mas frecuente, a nivel
nacional, es encontrar piezas de aproximadamente 1/6 de placa-

El invento de Daguerre, breves apuntes

Para quienes no estén familiarizados con el término
daguerrotipo, todavia hoy utilizado algo anacrénicamente como
sinonimo de fotografia, puedo avanzarles que se trata de la
denominacién que recibe la técnica que, convencionalmente, se
ha venido considerando como el origen de la fotografia.
Bautizada con el nombre de su inventor, el francés Jacques
Louis Mande Daguerre (1787-1851), su presentacién publica tuvo
lugar en la Academia de las Ciencias y las Artes de Paris, un
histérico 19 de agosto del afo 1839.

Desde el primer momento, la noticia de la invencidn del
daguerrotipo corrid como la podlvora, y supuso tal conmocién



entre los medios cultos europeos que, tan solo en Espana,
antes de que concluyese el afio 1839, ya habian sido publicadas
hasta cinco traducciones al castellano del manual de Daguerre
(Kurtz, 1996), entre ellas las conocidas ediciones de Eugenio
de Ochoa, en Madrid y de Pedro Mata, en Barcelona. Y, en
fechas tan tempranas como el 10 de noviembre de 1839, tuvo
lugar en Barcelona la primera demostracion publica de la toma
de un daguerrotipo en nuestro pais. Al parecer esta imagen
pionera reproducia una vista urbana del edificio de la Lonja y
los porches de la 1llamada Casa Xifré. Y, digo al parecer,
puesto que para sufragar los gastos ocasionados por la compra
de la camara de daguerrotipos y su equipo de revelado, la
Academia de Ciencias Naturales y Artes de Barcelona,
responsable del acto, decididé organizar una rifa y sortear el
daguerrotipo realizado, que todavia hoy permanece en paradero
desconocido[7]. Tampoco corrié mejor suerte el segundo
daguerrotipo tomado en Espafia, concretamente en Madrid, tan
solo unos dias después (18 de noviembre de 1839). En este caso
la imagen reproducia una vista del Palacio Real desde la otra
orilla del Manzanares. Se conservo durante muchos afios en la
Facultad de Farmacia, pero con el tiempo sufridé diferentes
incidencias, una de ellas debida a una rotura de cafierias y
consiguiente inundacién, que la dejaron totalmente arruinada
(Sougez, 1996).

Como sucediera con estas dos grandes capitales, también los
académicos zaragozanos, en este caso de la Academia de Nobles
y Bellas Artes de San Luis se interesaron muy pronto por el
invento de Daguerre, segln consta en el libro de actas que
recoge sus sesiones. Asi, como publicé en su dia el
historiador A. Romero Santamaria con fecha de 1 de marzo de
1840, uno de sus ilustres miembros, Mariano Nougués Secall,
llegd a proponer incluso la adquisicién de uno de estos
equipos fotograficos en Paris (Romero Santamaria, 1986 vy
1999) .

Y, naturalmente, también nuestra ciudad acogidé tempranamente



la presencia de los primeros daguerrotipistas ambulantes,
frecuentemente con motivo de las Fiestas del Pilar,
procedentes de la vecina Francia, que recorrian las provincias
de Espafa con sus equipos fotograficos a cuestas, de feria en
feria. Sus anuncios publicitados por los diarios locales y
recopilados por el citado fotohistoriador, constatan la
presencia de estos daguerrotipistas en nuestra ciudad ya desde
la década de 1840: Mr. Constant (1845), Mme. Senges (1849),
Sr. Diaz (1850), Mr. Anatole (1851), Mr. Monnet (1852), Luis
de Tannyon (1852), Juan Julian (1852) J.A. Franquesa (1852),
Jean Honore Gairoard (1852), Mr. Dubois (1853), Eugenio Julia
(1855), Mr. Torres (1857), etc. Por eso sorprende tanto, que
hasta la fecha, en el territorio de Aragén tan solo hayamos
sido capaces de recuperar dos daguerrotipos y tan solo uno de
ellos en buen estado de conservacion, el retrato que nos ocupa
de Mariano Supervia Lostalé.

Sucesivamente y gracias al aumento de la demanda de retratos
por parte de la ciudadania y al abaratamiento que suponia la
irrupciéon de la fotografia sobre papel (papeles a la sal, a la
albdmina, etc.), que permitia multiplicar las copias a partir
un mismo negativo, tuvo lugar el asentamiento de los primeros
gabinetes fotograficos estables como el Gabinete General de
Morera y Garrorena (1858), el de Gregorio Sabaté (1858), el de
Manuel Hortet y Molada (1859), el de Antonio Gascén (1860) o
el de Mariano Jidez y Ortiz (1860), entre los mas destacados.
Alguno de los cuales, como el de Sabaté, no solo llegaron a
realizar retratos al daguerrotipo, sino incluso a impartir
lecciones de “fotografia y daguerrotipo”.
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Etiqueta del Gabinete de Retratos de Gregorio Sabaté, en
el reverso de un retrato al daguerrotipo cuya imagen esta
irremisiblemente perdida. Coleccidén J.A. Hernandez Latas

Pero, iqué es un daguerrotipo?

En cuanto a su aspecto material, los daguerrotipos son piezas
relativamente sencillas de identificar, puesto que no son
fotografias al uso sobre papel, sino sobre metal.
Habitualmente 1laminas de cobre recubiertas por una capa de
plata pulida como un espejo, protegidas por cristales y que
generalmente permanecen sellados en el interior de
enmarcaciones o estuches (cajitas de madera, recubiertas de
piel y terciopelo). La imagen resultante, a partir de la
emulsidn de yoduro de plata, pieza Unica sin posibilidad de
obtener copias, puede contemplarse gracias al grado de
inclinacién en que reciba la luz sobre dicha superficie
espejeante. Asi, segun posicionemos el daguerrotipo con



respecto a la luz, nos dara la impresién de contemplar, bien
un positivo, bien un negativo.

Cuando por fortuna los daguerrotipos son encontrados en su
estado original, es decir, todavia dentro de sus estuches, o
bien dentro de sus enmarcaciones primitivas, siempre bien
protegidos por cristales y herméticamente sellados, pueden
llegar a mostrar imagenes de una calidad verdaderamente
admirable a pesar de su antigiedad, y muy superior a técnicas
coetdneas como el talbotipo o calotipo sobre papel.
Desgraciadamente esto no es lo habitual. Lo mas frecuente es
que los daguerrotipos aparezcan en anticuarios y subastas, o
bien en archivos familiares con los estuches forzados o las
enmarcaciones abiertas, pues sus propietarios o familiares que
los han heredado, sin saberlo, actuan en contra de sus propios
intereses, tratando de hallar en el interior de estas
histdéricas piezas alguna pista que les permita identificar a
los retratados. Sin embargo, a excepcidén de la marca del
punzén del platero y el tanto por ciento de pureza en la
aleacidén de la capa de plata (30 o 40% habitualmente), pocos
datos mas van a poder encontrar, que no se hubiera apreciado
ya sin necesidad de romper el sellado original y poner en
grave riesgo su futura conservacion.

Si la puesta en contacto de la placa original con el medio
ambiente actua como peligroso catalizador de 1los procesos
quimicos que acabaran afectando de modo irreversible a la
imagen, todavia es peor cuando, en un intento de obtener mayor
nitidez en la imagen daguerrotipica, sus propietarios comenten
el fatal error de tratar de limpiar su superficie con algun
liquido abrasivo (alcohol, limpia cristales, etc.). En estos
casos, la imagen lejos de verse con mas nitidez, acaba
desapareciendo irremisiblemente.

Nunca he dudado de la buena voluntad de estas actuaciones, por
catastréficas que finalmente hayan resultado. Pero creo que es
bueno también que se hable de ello, si haciéndolo podemos
contribuir a que futuros propietarios de daguerrotipos y otros



materiales fotograficos histdricos actuen con mayor prudencia.
0, incluso mejor, eviten cualquier tipo de actuacidn, si
verdaderamente desean garantizar la futura conservacién de
estas piezas tan escasas. Debe ser duro ver como desaparece
paulatinamente la imagen de un antepasado ante nuestros 0jos y
como ese retrato acaba convirtiéndose tan solo en un espejo
que nos devuelve la imagen de nuestra propia decepcion.

Por fortuna, como venimos diciendo, a pesar de no haber
conservado su enmarcaciéon y elementos aislantes originales, no
ha sido este el caso del retrato al daguerrotipo de Mariano
Supervia (1859), que felizmente hemos recuperado y damos a
conocer aqui.

La marca a punzon del fabricante y fotdégrafo Alexis Gaudin

Pero el retrato al daguerrotipo de Mariano Supervia todavia
escondia algin importante secreto. Observandolo detenidamente,
con lentes de aumento, encontramos en el angulo inferior
derecho la marca del punzdén sobre la plata que responde a la
siguiente descripcidn: Una roseta de 6 pétalos y un Agnus Dei
entre dos medias lunas, junto a la inscripcién: «DOUBLE / A.
GAUDIN / 30 [quilates]».
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Detalle de la marca a punzén del fabricante y fotdgrafo
parisino Alexis Gaudin.

Tanto los distintivos, como la firma en la incisién a punzdn,



resultaban inequivocos, se trataba de una placa en cobre,
bafada en plata de 30 quilates, fabricada por el fotdgrafo
parisino y comerciante, Alexis Gaudin (1816-1894). Dicha
inscripcidén nos invitd a pensar en un primer momento en el
propio Gaudin como autor del retrato de Mariano Supervia. Sin
embargo, tras la consulta con el experto en la biografia y
obra de los hermanos Gaudin, el fotohistoriador francés Denis
Pellerin, descartamos su autoria. Alexis Gaudin, que durante
un tiempo fue retratista, posteriormente director de la
prestigiosa revista La Lumiére y, finalmente, se dedicd de
lleno a la fotografia estereoscopica junto a su hermano
Charles, fue uno de los principales exportadores, tanto a los
Estados Unidos, como a Europa de sus placas para
daguerrotipos, que comercializaba desde el numero de 7 de la
rue de la Perle, en Paris. Asi pues, en opinidn del experto
Denis Pellerin, la placa al daguerrotipo, en efecto fue
elaborada en la fabrica de Alexis Gaudin, pero el retrato
debid ser realizado por algun daguerrotipista que se abastecia
de dichas placas ya preparadas, bien en Zaragoza, bien en
Valencia.

E1l estudio y datacidn cronolégica de las marcas de platero de
los daguerrotipos ha experimentado un importante auge en 1los
Gltimos anos, y precisamente la datacién propuesta del retrato
al daguerrotipo zaragozano, hacia 1859, resulta perfectamente
compatible con la cronologia establecida para este tipo de
marcas por Gabriele Chiesa y Paolo Gosio en su
publicacidn Daguerrotype Hallmarks (2020), que llevan en el
caso de «A. Gaudin Double», hacia 1856.

La recuperacidén de este tipo de materiales y técnicas
fotograficas pioneras, tan exclusivas, dentro del territorio
de Aragén, ha sido desde el primer momento uno de 1los
objetivos prioritarios del presente proyecto de investigaciodn,
por ello debemos felicitarnos. Confiemos en que esta
sustancial recuperacién material de nuestro patrimonio
fotografico histdérico, sea el primero de futuros e importantes



hallazgos.

[1] Proyecto, ref. LMP37 18, obtenido en la Convocatoria de
subvenciones para el desarrollo de proyectos de I+D+I en
lineas prioritarias de la RIS3 Aragén y de excelencia de
caracter multidisciplinar para el periodo
2018-2020, cofinanciada con el programa operativo FEDER Aragon
2014-2020

[2] “Tu foto cuenta mucho”, Comunidad de Madrid, 2007.

[31 Proyecto Isurkide (2007), liderado por el Photomuseum de
Zarautz (Guipuzcoa).

[4] “Memoria grafica del Alto Aragdén” (1990), Diputacidn de
Huesca; o la meritoria labor llevada a cabo en las Ultimas
décadas por la Fundacién Hospital de Benasque.

[5] https://aragon-photo.bifi.es/

[6] Sobre el primer daguerrotipo recuperado en Aragén, obra
del fotdégrafo zaragozano Gregorio Sabaté, remito a mi articulo
(Hernandez Latas, 2019)

[7] Son numerosos los autores que han investigado o se han
referido a esta primera experiencia fotografica en Barcelona
(recomiendo la version actualizada de Garcia Felguera y Marti
Baiget, 2014)




Caricaturas populares

La caricatura es un arte. No consiste meramente en deformar
rasgos fisicos para lograr un resultado hilarante en el
espectador. Necesita del refinamiento del buen observador: el
autor debe fijarse en aquellos elementos mas destacados, que
caracterizan a una cara, para concebir una hipérbole que
resulte representativa del retratado. El lector tiene que
identificar rapidamente al personaje. La conexién en su mente
para comprender lo representado tiene que llegar sin esfuerzo.
Si ademds el dibujante logra un estilo comin en este
planteamiento, de forma que su trazo permanezca reconocible
detras de la celebridad, el objetivo estara mas que cumplido.
Se habra convertido en un auténtico caricaturista, como en el
caso de Luis Grafena.

Tal y como destaca Pablo Ferrer en el catalogo que acompafa la
muestra, el autor consigue extraer el alma del personaje en
cada una de sus propuestas. Se inserta en una tradicidn amplia
de caricaturistas aragoneses que abarca desde Paco Ugalde
hasta Antonio Postigo o José Luis Cano. Al igual que estos,
Luis Grafena ha desarrollado cientos de caricaturas durante su
desarrollo profesional, de las que se dan cita en Paraninfo
mas de ciento cincuenta. Encontramos a politicos, deportistas,
escritores o musicos. Nombres como Pedro Sanchez, Maradona,
George Orwell o Frank Sinatra. El dibujante comenzd su carrera
profesional en El pollo urbano en la década de los noventa,
pasando mas adelante a Heraldo de Aragdén. Ha colaborado con
publicaciones como La Vanguardia, Libération o The New Yorker,
lo que ofrece una buena muestra de su calidad.

Estamos acostumbrados a ver este material inserto en los
medios de comunicacién, cuando pasamos la pdagina del periddico
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o la revista y nos interroga de 1lleno, buscando nuestra
sonrisa. Es un producto de consumo rdapido, de actualidad, que
no ocupa las paredes de las salas de exposiciones tanto como
deberia. La muestra ofrece una oportunidad Unica de acercarnos
al especial punto de vista de Luis Granena. Podemos ver el
mundo a través de sus ojos o, mas bien, mediante su trazo.

La Asociacion Aragonesa de
Criticos de Arte entrega en
Bodega Enate sus Premios
correspondientes al ano 2020

La Asociacidn Aragonesa de Criticos de Arte (AACA) hizo de
forma excepcional entrega de sus galardones anuales fuera de
Zaragoza en Bodega Enate, situada en la localidad de Salas
Bajas (Comarca del Somontano de Barbastro). El acto se
desarrollé el viernes dia 17 de septiembre, planteando unos
premios que destacaron el trabajo de los artistas a través de
relevantes exposiciones, la puesta en marcha de novedosas
publicaciones o el apoyo a las nuevas generaciones de tedricos
y creadores del arte contemporaneo. En esta edicidon las
categorias de Mejor labor de difusidén (programa A3RTE de
Bodega Enate), Mejor espacio expositivo (sala UNED de
Barbastro) y el Gran Premio al mas destacado artista aragonés
contemporaneo (Miguel Angel Encuentra), recayeron en entidades
y profesionales vinculados a la Comarca del Somontano.

La Junta Directiva de la asociacidén y un buen nimero de
asociados se desplazaron para desarrollar la entrega. El acto
se realizdé con un lleno absoluto en el saldén de actos de
Bodega Enate. Contdé con la asistencia de Blanca Galindo
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(Concejal de Cultura del Ayuntamiento de Barbastro), Jorge
Gracia (Alcalde de Salas Bajas), Luis Nozaleda (Presidente del
Consejo de Administracién de Bodega Enate), Maria Puértolas
(Subdirectora del Museo Diocesano) y Fernando Torres (Alcalde
de Barbastro y Presidente del Consorcio Ramén J. Sender). La
presidenta de AACA, Desirée Orus, destacdéque la asociacidén era
consciente de la dificultad que la comunidad artistica vy
cultural habia tenido para desarrollar un programa expositivo,
divulgativo y de publicaciones en el afio 2020, por lo que
estos premios buscaban especialmente destacar la labor de los
profesionales que habian logrado seguir adelante con sus
proyectos. En este sentido, los galardones tenian como
objetivo principal, mas que nunca, servir de estimulo y apoyo
al universo del arte contempordneo en este contexto de
dificultad.

Los Premios AACA 2020 correspondieron a:

— Premio al artista aragonés o residente en Aragén menor de 35
afnos que haya destacado por su trayectoria artistica.

Susana Modrego (Zaragoza, 1986). Artista multidisciplinar,
pintora, fotégrafa, video-artista, cuya obra persigue el arte
como comunicacidén y analisis de la sociedad. Con una
concepcidén del arte como terapia, como encuentro con nuestro
interior. Destaca en su trayectoria la exposicidn
«Versografias» que pudo verse en la Casa de los Morlanes del
Ayuntamiento de Zaragoza el pasado ano, en la que conjugaba
imagen, instalacioén, poesia y mlsica.

Julio Gracia, secretario de AACA, fue el encargado de entregar
el premio a Susana Modrego.

— Premio a la mejor publicacidn sobre arte contemporaneo de
autor o tema aragonés.

Revista El 0jo Vaciado. Por su innovadora visidén del arte
contemporaneo, su formato y atrevimiento plastico. Sus
directores Sergio Abrain y Antonio de Clemente han ideado una



revista diferente, innovadora en su visién del arte en la que
conviven imdagenes deartistas plasticos, escendgrafos, masicos
o fotdégrafos, hasta convertir la publicacién en un objeto.

Ana Asién, vocal de AACA, entreg6 el premio a Sergio Abrain y
Antonio de Clemente.

— Premio a la mejor labor de difusiodn.

A3RTE es un programa que busca fomentar la cultura y el arte
contemporaneo en la sociedad a través de jdévenes artistas y
comisarios promovido por Enate en colaboracién con Impact Hub,
donde se han podido ver las propuestas artisticas, que
actualmente estan expuestas en la sala de exposiciones de
Bodega Enate. La beca de comisariado fue ganada por el
programa presentado por Lorena Domingo, que proponia un
acercamiento a la naturaleza desde un mundo contemporaneo. Los
artistas seleccionados fueron Jorge Isla, Natalia Escudero,
Leticia Martinez y Alejandro Azén.

Desirée 0Orus, presidenta de AACA, entregé el premio a Luis
Nozaleda.

— Premio al mejor espacio expositivo.

UNED de Barbastro, por la labor expositiva continuada en
ciudades fuera de la capital aragonesa. La labor de fomentar
el arte contemporaneo a través de muestras, de la convocatoria
de premios al arte contemporaneo y conservacién del patrimonio
mediante donaciones como la del artista Miguel Mainar, este
afo 2020 a la Fundacion Ramén J. Sender. Este afio la sala de
exposiciones Francisco de Goya ha celebrado sus 30 afos de
actividad.

Lola Durdn, vicepresidenta de la Asociacién, entregdé el premio
a Fernando Torres.

— Premio Especial Angel Azpeitia.

Exposicidén «Estudio Cafiada» que pudo verse en el Centro de



Historias de Zaragoza y que recorria la trayectoria no solo
del gran pintor Alejandro Cafiada, sino también su legado a
través de sus alumnos -grandes artistas actualmente- y su
familia, que sigue manteniendo la ensefanza de calidad en el
estudio, conservando el mismo nombre.

Jeslus Pedro Lorente, vocal de la asociacién, entregd el premio
a Ana Revilla, comisaria de la muestra.

— Gran Premio al mas destacado artista aragonés contemporaneo
objeto de una gran exposiciodn.

Miguel Angel Encuentra por su exposicién «Negro Esperanza» que
tuvo lugar en el Museo de Teruel. Un artista con una larga
trayectoria, desde los anos setenta, en el arte. Un proyecto
expositivo de mas de dos afios de elaboracidn que incluye un
mural de veintiln metros acompafado de otras quince pinturas.
Miguel Angel Encuentra es un artista en bldsqueda constante,
con una técnica precisa de planos en el espacio y texturas
medidas que explican la opresidén y la angustia, pero que abren
también un camino de esperanza.

Desirée 0Orus, presidenta de AACA, entregd el premio a Miguel
Angel Encuentra.

El acto finaliz6é con la magistral interpretacidén de Rodrigo
Ramos de la pieza Onion Ballet Suite, (2008, Aria y Tango),
compuesta por Takashi Yoshimatsu (Japén, 1953). A
continuacidén, Sergio Abrain y Antonio de Clemente presentaron
el Ultimo numero de la revista El 0jo Vaciado. Por Gltimo,
Bodega Enate mostré a los asistentes sus exposiciones temporal
y permanente de arte contemporaneo, ofreciendo un refrigerio
en una sala contigua con productos de la Bodega.

Tras la comida en Barbastro, el grupo se desplaz6 a la Sala de
Exposiciones de la UNED, donde sus responsables realizaron una
visita guiada por sus exposiciones y por los interesantes
espacios de la Fundacidén Ramén J. Sender.



Aprovechamos este breve texto para agradecer a las autoridades
y asistentes, asi como a Bodega Enate, el espacio de la UNED
en Barbastro y todos a los que hicieron posible el desarrollo
de la entrega de premios, su carifosa acogida y la amabilidad
con la asociacidn.

Trazos

Las imagenes de Lorena Domingo impactan al espectador cuando
entra en la Galeria Cristina Marin, ocupando el amplio espacio
de entrada. En el afo 2018 y a raiz de su exposicidén en la
misma galeria, Manuel Pérez-Lizanose referia ya a ella como
una de nuestras «excepcionales artistas». La autora incluye
obras que formaron parte de la muestra Las raices del vuelo,
que tuvo lugar en el ano 2019 en el IAACC Pablo Serrano, a las
que se suman otras nuevas que permiten al espectador observar
la evolucidn de su trayectoria.

La creadora se nutre de fuentes diversas, desde Luc Tuymans y
Miriam Cahn hasta la novela La inquietud de la noche, de la
joven escritora neerlandesa Marieke Lucas Rijneveld. Con esta
Gltima juega el titulo de una muestra en la que destacan los
lienzos en gran y mediano formato realizados con acrilico, en
los que tiene un protagonismo central la figura femenina. Por
primera vez incorpora también las pruebas de artista, dejando
de esta manera entrever el proceso creativo que le lleva a la
produccidén de las piezas. Cada una de ellas se configura con
pocos trazos, manchas de color que consiguen delimitar un
rostro atrapado en un momento muy concreto. Detrdas de la obra
localizamos la mirada del fotdégrafo o del cineasta que elige
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cuidadosamente cada plano y angulacion para atrapar el
instante perfecto, efimero, complejo de captar. Sus imagenes
se desarrollan de forma clara y directa porque tienen detras
una planificacidén muy cuidada, en la que cobra una importancia
trascendental la combinacién de colores seleccionada por 1la
artista.

Licenciada en Bellas Artes y en Historia del Arte por la
Universidad de Salamanca, ademds de doctoranda en 1la
Universidad Complutense de Madrid, Domingo ha participado en
ferias como ARCO o Arte Abierto. Su obra ha sido adquirida por
fondos entre los que se encuentran los de la Fundacién
Uncastillo. Es ademas la reciente ganadora de la primera
convocatoria del programa A3RTE, organizado por Enate en
colaboracién con Impact Hub, con un proyecto de comisariado
con obras de Jorge Isla, Natalia Escudero, Leticia Martinez y
Alejandro Azén. La exposicidén insiste en la rica trayectoria
de una artista cuya sensible mirada es capaz de extenderse a
la investigacién artistica y el comisariado. Una mirada y un
desarrollo creativo que resultan, por ende, multidisciplinares
y que se encuentran en constante crecimiento.

El sueno americano. Del pop a
la actualidad

La larga historia de la imprenta como medio de critica
politica y social atrajo a los artistas estadounidenses de la
época. A partir de hechos histdoricos como el asesinato de
Kennedy y la guerra de Vietnam, los artistas americanos han
utilizado el arte grafico para difundir mensajes politicos y
sociales relacionados con las guerras, la epidemia del sida,
el terrorismo y las crisis econdmicas. La revolucidon que
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protagonizaron los artistas de los afnos sesenta, signific6 un
cambio sin precedentes en la produccién, promocidén y consumo
de arte grafico. Acostumbrados a trabajar con la iconografia
popular, de colores llamativos, aproximaron el grabado al
lienzo y al cartel. Gracias a los bloques de color planos y
sin matices y a la facilidad con 1la que también se podian
hacer plantillas de estarcido a partir de las fotografias, la
serigrafia se convirtié en la técnica por excelencia con la
que los artistas pop trasladaron su visiéon del mundo a la obra
grafica. Con este texto no pretendemos hacer una clase
magistral del arte grafico americano; sino mas bien poner en
antecedentes al lector de lo que se va a encontrar en la nueva
exposicion del CaixaForum Zaragoza.

La exposicidon El Sueno americano. Del pop a la actualidad

reivindica el grabado, que en los afios sesenta pasdé de ocupar
una posicidén marginal a situarse en el centro de atencidn de
las bellas artes. La exposicién examina la aportacién de 1la
abstracciéon, del gestualismo, del minimalismo de 1los afos
sesenta, el fotorrealismo, el retorno a la figura en la obra
de Robert Longo y temas como el conflicto racial, el sida y el
feminismo hasta el dia de hoy.

Nombres como Andy Warhol, Roy Lichtenstein, Sol LeWitt, Robert
Rauschenberg, Guerrilla Girls, Donald Judd, Ed Ruscha, Louise
Bourgeois, Robert Longo, James Rosenquist, Chris Burden vy
Richard Estes son algunos de los 59 artistas representados en
esta exposicién. De entre las 185 obras que se exhiben
procedentes del Brithish Museum,junto con una pieza del
Whitney Museum of American Art de Nueva York, podremos tener
la oportunidad de contemplar algunas de las emblemdaticas obras
como las populares serigrafias de Liz Taylor y Marilyn Monroe,
y la de Jackie Kennedy en el funeral de su marido, de Andy
Warhol. También, la serie de las banderas de 1973 de Jasper
Johns; las obras punteadas de Roy Lichtenstein, influenciadas
por las vifietas de cdémic; grabados de gran formato de Robert
Rauschenberg: Booster (1967), que representa su propio



esqueleto y mide 1,8 metros de altura, y Sky Garden (1969),
que refleja el momento del lanzamiento del cohete Saturno V y
que, con su altura de 2,2 metros, superd el récord de la
litografia mas grande estampada a mano, que el propio artista
habia alcanzado, dos afios antes, con Booster.

La exposicidn arranca su recorrido con el surgimiento del arte
pop en Nueva York y la Costa Oeste americana. Numerosos
artistas del pop —el mds famoso de ellos es Warhol, pero
también James Rosenquist, que habia trabajado pintando vallas
publicitarias en Times Square—. En el siguiente espacio se
explica cémo los talleres de impresidén fueron cruciales para
la gran eclosion del grabado en los Estados Unidos. E1
espiritu innovador y de complicidad con los creadores de
talleres, como Universal Limited Art Editions, en Nueva York,
y Gemini G.E.L., en Los Angeles, permitié a los artistas
realizar obras pioneras y muy experimentales. Pero no solo los
artistas pop abrazaron con entusiasmo la técnica del grabado.

Los pintores expresionistas abstractos, que seguian siendo muy
influyentes en los afos sesenta, utilizaron el grabado con
profusién, especialmente la litografia, que se ajustaba muy
bien a la gestualidad de su estilo. Willem de Kooning realizd
arte grafico de gran formato, por ejemplo, y dedicd una serie
a la aproximacién libre de Minnie Mouse, el célebre personaje
creado por Disney. En los afnos setenta, los artistas
minimalistas y conceptuales también recurrieron a la obra
grafica como reaccién al arte pop. Artistas como el
minimalista Donald Judd y el conceptualista Sol LeWitt
dedicaron gran atencién a la estructura y las propiedades de
los materiales.La figuracidén sin intencidén realista también
resurgié a finales de la década de los setenta. Philip Guston,
uno de los principales defensores del expresionismo abstracto,
provocd una considerable polémica con su retorno a 1la
figuracién. En la exposicidén también pueden verse grabados
figurativos de artistas como Richard Diebenkorn —que recupera
géneros clasicos como la figura humana, la naturaleza muerta y



el paisaje—, Philip Pearlstein, Robert Longo y Susan
Rothenberg. El feminismo también estd representado en la
exposicién con obras de mujeres artistas que denunciaban las
estructuras tradicionales del poder masculino. Louise
Bourgeois habla de cémo le afecta la maternidad en la obra de
punta seca Ste Sebastienne [Santa Sebastiana] (1992), y Kiki
Smith eleva a obra de arte elementos presentes en los cuerpos
de las mujeres, como un 6vulo y vellosidad.

Ricardo Compairé. Registro de
un tiempo

Ricardo Compairé Escartin (Villanua, Huesca 1883- Huesca,
1965), pionero de la fotografia aragonesa, nos descubrid el
Alto Aragéon. Y 1o hizo con su cadmara en ristre, retratando
trajes, trabajos y ambientes que estaban desapareciendo. Se
sentia depositario de una misidén: la de legar a futuras
generaciones mediante imagenes en las que interés histérico y
pasién artistica se dan la mano. Hasta el pasado 18 de
septiembre, en las salas del Paraninfo de la Universidad de
Zaragoza, se ha podido ver una exposicion dedicada al
fotografo oscense: Ricardo Compairé. Registro de un tiempo. La
exposicién ha estado compuesta por casi doscientas
fotografias, que recorren los temas mas destacados de la
produccién del fotégrafo oscense: retratos, tipos, carasoles,
pastores, mercados, paisajes, pueblos, casas, interiores,
bodegones o reportajes. En esta ocasién, se han afiadido mas
fotografias, como una seleccién de su serie Mercados o unas
instantdneas inéditas de la ciudad de Zaragoza y alrededores.
Asimismo se ha podido disfrutar de las copias realizadas por
el propio Compairé en 1929 y que la familia Compairé Angulo ha
prestado para la ocasion.
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Podemos realizar un viaje al pasado y que a la vez nos resulta
cercano, debido a la modernidad que caracterizan las
fotografias de Compairé. Desprovistas de la teatralidad de sus
coetaneos. Este viaje comienza con los retratos realizados en
los valles del Alto Aragdén. Busto de Chesa. Juana de Chuané
(Hecho, 1913-1924), Busto (Bielsa, 1926-1934) o Una belsetana
(Bielsa, 1926-1934). A continuacién, 1llega el apartado
dedicado a los Carasoles, se trata de grupos generacionales de
personajes charlando, llevando a cabo tareas tradicionales vy,
en definitiva, haciendo comunidad; aqui destacamos la
fotografia Un carasol (Hecho, 1913-1924), espléndida
fotografia en donde la luz bafa en diagonal todo el primer
plano hasta la persona que esta de pie. Todo el fondo esta en
penumbra, la escena es muy cinematografica y forma un
auténtico tableu vivant, como los de su amigo William Laparra
(de padre espafol y madre italiana), que compartia el amor por
el valle, sus paisajes y sus gentes.

Otro de los temas mas tratados por Comapairé fueron los
mercados. Realizados en diferentes localidades, el ambito
parte de la fotografia Feria de Ayerbe (1918-1922), en el que
reconocemos el célebre cuadro de Ramén Acin, conservado en el
Museo de Huesca. Y tras los mercados, se aborda uno de los
grandes temas del fotdgrafo: los pastores, aqui destacamos:
Haciendo queso (1921-1930), Pastores en la Pleta de Turmo
(1920-1929) y Un alto. Contrabandista descansando en plena
nieve (1913-1921). E1l paisaje también es otro ambito a
destacar; en las fotografias de Compairé aparecen las pefas,
los rios, los bosques, los pastos, como si hubieran
permanecido del mismo modo desde hacia muchos siglos y no
fueran a cambiar en los proximos. Pero también el paisaje se
ha modificado. Las fotografias del puerto de Barcelona, su
serie protagonizada por los alfareros y su oficio, 1las
dedicadas a la Trilla Moderna y las llevadas a cabo en
Zaragoza y su entorno, completan la produccién expuesta en el
Paraninfo.



Francesc Torres: Aeronautica
[vol] interior

Los protagonistas de esta instalacidén son dos aviones rusos
gue combatieron junto a la Republica contra el golpe de estado
fascista. Dos reproducciones a escala natural llevadas a cabo
por el director del Centro de Aviacidn Histoérica José Ramdn
Bellaubi.

Nada mas entrar, una alfombra roja te conduce desde la puerta
de entrada hacia un bombardero Tudpolev SB-2 (Katiuska) que
cuelga del techo del museo con el morro a un metro escaso del
suelo. Pero no te conduce hacia el éxito o la fama, sino al
sacrificio, que es el motivo de la instalacidén. Y no es una
alfombra, sino un fragmento de la Crucifixién de San Pedro,
una tabla gética del siglo XIV del maestro Pere Serra,
ampliada a escala monumental, cuyos fragmentos se reparten por
la sala. El recibimiento ya es por si solo impactante.

ELl Tdpolev nos obliga a levantar la mirada y apreciar la
belleza de la arquitectura de la Sala Oval del Palau Nacional
donde se ubica la instalacién, un edificio de estilo clasico
construido por los arquitectos Eugenio Cendoya y Enric Cata
para la Exposicidén Internacional de Barcelona de 1929. En la
béveda de la sala descubrimos la discreta y eficaz estructura
metalica disefiada para soportar la aeronave que, sin quererlo,
pasa a formar también parte de la instalacién.

En el suelo, a escasos metros del bombardero, como si
estuviera listo para despegar, descansa un caza Polikdarpov
I-16, (Mosca) invitandonos a entrar en su carlinga.

El sacrificio de San Pedro, crucificado boca abajo, tiene su
correlato en el de los pilotos que dieron su vida defendiendo
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la Democracia. Y esta es la pregunta que nos lanza Francesc
Torres: éhasta dénde estamos dispuestos a llegar en defensa de
nuestros ideales? Durante la Guerra Civil mas de un centenar
de pilotos voluntarios soviéticos fallecieron en combate junto
a los aviadores espanoles.

Completan la instalacidén algunos bidones de combustible vy
varios olivos en recuerdo de los 9.000 que talaron para
construir el aerddromo militar de La Sénia (otro sacrificio),
desde donde operaron los aviones, y algunas imagenes del campo
de aviacién. Entre ellas las de dos pilotos: Francisco Gomez
Torres, que murié a los mandos de su Katiuska, y la de
Leocadio Mendiola que sobrevivié a la guerra después de
infligir serias pérdidas entre los aviones de la Legiodn Condor
y el bombardeo del acorazado Deutschland en Palma de Mallorca.

El artista rinde asi un homenaje a los pilotos republicanos,
tanto espafioles como rusos, que “lucharon por una causa justa,
pero como perdedores fueron los grandes olvidados”. Una puesta
en escena del sacrificio, que refleja una constante del
trabajo de Francesc Torres: la necesidad de vincular el arte
con otros ambitos de nuestra existencia. “Todo lo importante
tiende a relacionarse con otras cosas importantes de otros
ambitos. Y esto, Ultimamente, no sucede. El arte actual esta
haciendo continuas referencias a si mismo, sin relacionarse
con otros ambitos. Los parametros en los que encuadrabamos el
arte se estan quedando pequefos. De ahi la necesidad de
enfocar un aspecto puntual para que se proyecte, ampliado, en
otros ambitos del entorno de la pieza, fuera de ella”.

Y como sintesis del espiritu de su instalacién, concluye:
“Para que la vida sea importante es necesario que seamos
mortales; esta es la medida universal de todo.”



Mark Bradford. Masses and
Movements

En Julio, la galeria suiza Hauser & Wirth ha abierto un nuevo
espacio en la Isla del Rey, situada a 15 minutos en ferry
desde el puerto de Mahdn, un enclave privilegiado. Ocupa el
lugar de lo que fue un hospital naval del siglo XVIII,
rehabilitado por el arquitecto argentino residente en Paris,
Luis Laplace, que ha respetado en toda su actuacidén 1la
construccion tradicional menorquina, y con el que han
colaborado arquitectos locales. Consta de 1.500 metros
cuadrados con ocho galerias, tienda, restaurante y un centro
de investigacidén. Se 1llevan a cabo también programas
educativos: charlas, talleres y proyecciones. Muy préximo se
encuentra el vyacimiento arqueoldgico de una basilica
paleocristiana del siglo VI.

En los jardines disefados por el paisajista Piet Oudolf con
plantas autdctonas perennes, encontramos esculturas de Louise
Bourgeois, Joan Mird, Franz West, y Eduardo Chillida. Hay que
recordar que Chillida Leku estd gestionado por estos
galeristas, asi como la obra del artista. Hauser & Wirth tiene
abiertas galerias en Hong Kong, Zurich, Nueva York, Londres,
Los Angeles, en el condado de Somerset en Inglaterra, Gstaad,
Saint Moritz y Ménaco. Practicamente todas se han realizado en
edificios histéricos rehabilitados con gran respeto a la
tradicién local.

La inauguracidn se ha realizado con una exposicién del artista
americano Mark Bradford (Los Angeles, 1961), representante de
Estados Unidos en la bienal de Venecia de 2017 con Tomorrow 1is
another day, que entusiasmdé tanto a criticos como a
espectadores. Realiza una abstraccidén expresionista para
tratar temas politicos, sociales, raciales y de identidad
sexual. Los ingredientes empleados son muy matéricos: papel,
carteles, poésters, elementos de construccién, cuerdas.. En la
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mayoria de los casos no emplea pintura, son los diversos
papeles que va pegando lo que da color y textura a sus
lienzos, realmente sus obras son grandes collages. Los papeles
que recoge en la calle son sometidos a distintos
procedimientos para conseguir los efectos que pretende.
Utiliza todo tipo de herramientas para herir sus cuadros a los
que ha pegado montones de papeles superpuestos, que va
arrancando y lijando para dejar ver diversas capas.

La exposicidén que nos ocupa, Masses and Movements, es la
primera que lleva a cabo en Espafa, esta basada en el
Planisferio de Waldseemuller (1507), en el que por primera vez
se utiliza el nombre de América. Presenta una treintena de
obras: lienzos, una instalacién y un mural creado en la
galeria. Se trata de una reflexidén sobre la cartografia como
elemento de propaganda, una meditacidén sobre la migracién,
sobre la realidad de las fronteras, sobre como, segin el
autor, el covid ha derribado los limites, no ha diferenciado
barreras politicas ni de clase.

Bradford afirma que nunca habia trabajado formatos tan
pequefios, ni usado colores tan vivos, cuenta que por el
confinamiento utilizaba lo que tenia por el estudio.
Efectivamente son piezas de gran colorido, ademas de sus
permanentes negros y grises, ahora predominan amarillos,
naranjas, azules, verdes, rojos, rosas.. El material: papeles,
cartones, carteles, periddicos, cOmics, cuerdas, y ahora
también pintura, todo en superposicidén de capas que al
trabajarlas, arrancando y lijando, va dejando estratos,
formando relieves.

Los lienzos presentan entramados semejantes a telas de arana,
nervaduras, obras repletas que nos recuerdan a Jackson
Pollock, en especial a Blue Poles, por el colorido y resultado
final, no en la técnica. En otras obras predomina 1la
cuadricula, empleando cuerdas en su ejecucién. Tripticos,
dipticos que representan planos, otros mapamundis coloristas
en los que estan representados los diferentes vientos soplando



desde distintos puntos. El propio montaje de la exposicidn
esta muy mimetizado con su entorno, con las maravillosas
vistas que podemos disfrutar desde las ventanas abiertas en
las galerias.

Una escultura, Spatial Equity, compuesta de siete grandes
esferas terraqueas, en las que el negro ocupa el mar, donde se
ahogan muchas ilusiones, mientras que las ansiadas tierras se
representan en dorados, estas esferas van ganando en tamafo y
en definicién. En el mural construido en una de las salas con
la colaboracién de los estudiantes de la Escuela de Arte de
Menorca, figuran las rutas mundiales de la migracion, forma
parte de una instalacién, grandes pilas de carteles impresos
sobre paisajes anuncian hipotecas y préstamos a bajo interés.

Bradford aprovecha la ocasién para presentar su proyecto de
Lllevar la formacidén artistica a comunidades de inmigrantes.
Esta dirigido a nifas y nifos refugiados en Tijuana, en la
frontera entre Méjico y Estados Unidos.

Escultor paranaense de sangue
e alma

Ninguém imagina, descendo de carro num passeio pitoresco pela
Estrada da Graciosa sentindo a brisa fresca da Serra do Mar e
o perfume das flores que enfeitam a regiao sempre em direcao a
bucélica cidade de Morretes (Parana, Brasil), que no pequeno
lugarejo de Porto de Cima, que hoje apenas serve de passagem
para turistas, tivesse nascido um dos maiores escultores
brasileiros de nome Joao Zanin Turin, filho de imigrantes
italianos.

E quem passa pelo local vé uma pequena Igreja Catdlica, um
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campo aberto para a pratica de futebol, algumas casas e poucos
habitantes, dando a impressao de um cendrio onde o tempo custa
a passar; e por mais imaginacao que se tenha, seria dificil
descrever como era este mesmo lugar em 1878, ano em que Joao
nasceu.

0 menino com certeza estava longe de tudo quando deu seus
primeiros passos e aprendeu a falar, com poucas perspectivas
de um futuro promissor. Mesmo assim conseguiu superar as
adversidades e desvendar o mundo gracas a sua criatividade de
artista. Desde cedo, comecou fazendo pequenos moldes de argila
do corpo humano e tentando dar forma de animais para as pedras
tiradas do leito do rio Nhundiaquara, que por ali margeia,
indo ao encontro da bucdlica cidade de Morretes.

Com nove anos de idade, seus pais mudaram para Curitiba. Na
adolescéncia comecou a trabalhar como ferreiro, depois
marceneiro e finalmente torneiro. Nas horas vagas buscava
aperfeicoar os moldes que aprendera rusticamente, realcando
sempre a estrutura do corpo humano e dos animais, se
aventurando, também, na pintura em tela, onde se revelou um
talentoso artista.

S6 que a pintura foi aos poucos sendo deixada de lado porque
Jodo Turin se dedicou de corpo e alma no mundo magico da
escultura. Seu objetivo era poder viver de sua arte. Claro que
por Curitiba ser uma cidade pequena, logo seus trabalhos
artisticos ficaram conhecidos e comentados, dai o nome Joao
Turin passou a ser sindnimo de pura arte.

Frequentou a importante Escola de Artes e Indlstria do Parand
como aluno e depois professor, importante fonte de
conhecimento fundada pelo portugués Antonio Mariano de Lima
(Tras-os-Montes, Portugal, 1858 — Manaus, Amazonas, 1942), a
qual servia de base nao s para impulsionar a sensibilidade da
comunidade local como, principalmente, fomentar a indlstria
(como diz o proprio nome) através do desenho técnico e
artistico, servindo de base para a arquitetura, criacao de



produtos, design, ilustracdes, desenhos para rdétulos
litograficos, entre outros. Alias, muitos elementos demonstram
que essa escola acabou dando ensejo a primeira universidade
brasileira (1912), a Universidade Federal do Parana, que se
mantém interruptamente até hoje.

Mas como quase sempre acontece para os individuos talentosos,
as portas da oportunidade logo se escancaram, e com Joao nao
foi diferente, pois aos 27 de idade foi agraciado com uma
bolsa de estudos do Governo do Estado do Parana para se
aperfeicoar na Real Academia de Belas Artes da cidade de
Bruxelas, na Bélgica. La ele conquistou seu espaco e sua arte
apareceu para uma Europa em efervescéncia. E para quem sentiu
quao prazeroso para qualquer artista é poder desfrutar da vida
e sobreviver pela arte, seis anos depois deixou Bruxelas para
tras e foi morar em Paris. Na cidade luz, Turin enfrentou o
periodo da primeira grande guerra, inclusive alistando-se na
Cruz Vermelha e trabalhando por um periodo no jornal “Le
Matin”, enquanto fazia alguns trabalhos. Mas ja familiarizado
e reconhecido internacionalmente pelas esculturas e pecas que
criava, fez diversas exposicdes obtendo invejavel éxito.

Porém, a saudades de seu Parana e de sua gente acabou falando
mais alto e Joao Turin em 1922 fechou a porta de seu atelié e
retornou a Curitiba, deixando o seu espaco na Rue
Vercingentorix em Montparnasse para outro grande escultor
nacional, Brecheret.

Ao retornar ao Brasil, logo no centenario da independéncia do
Brasil, exp6s a escultura do martir “Tiradentes” no Rio de
Janeiro, tendo inclusive recebido um prémio pela participacao,
0 qual nao lhe apeteceu, e inclusive o desmotivou a participar
de saldes por bom tempo.

Mas sempre muito festejado, jamais parou de trabalhar em sua
arte, esculpindo monumentos, esculturas, bustos e fazendo
relevos, pinturas, ceramicas e ilustracdes. Foi fecundo na sua
arte criadora.



E, pouco tempo de seu retorno, associou-se com outros artistas
em busca de uma identidade regional, quando criaram o
denominado “estilo paranaense de ornamentacao arquiteténica”,
que consistia em estilizar tudo que fosse da fauna e da flora
paranaense, com destaque a arvore nativa Araucaria
angustifolia, o Pinheiro, que serviu de grande base para o
chamado “Movimento Paranista”.

Nessa trajetdéria de realizacbes cabe fazer um paréntese
especial, que foi o seu amor em esculpir os animais e suas
musculaturas, em especial oncas, tigres, ledes, cobras e
cachorros, tendo se sobressaido como génio neste tipo de obra.
Para observacao dos animais, nao eram raras as suas idas aos
zooldégicos e a propria mata, levando consigo comida para que
eles pudessem quietamente posar como modelos.

0 grande artista Joao Turin faleceu em 1949, com 71 anos de
idade, em Curitiba. Foli um paranaense que amou muito a sua
origem, sendo certamente o mais antigo precursor da escultura
do Estado, gerado e forjado na sua prépria terra.

0 seu acervo é enorme, diversificado, e grande parte
preservado no Memorial Paranista, localizado no Parque Sao
Loureco (Curitiba, Parana, Brasil), inaugurado no dia 14 de
Maio de 2021, contando com um jardim de esculturas e uma
exposicao permanente do artista com quase 100 obras, gracas
uma juncao de esforcos da Familia Lago (detentora dos direitos
autorais patrimoniais), Prefeitura Municipal de Curitiba e
Governo do Estado do Parana.

Neste Memorial, vale destacar duas interessantes pecas
escultéricas post mortem: Um exemplar de uma Pieta — em baixo
relevo, extraido da Igreja de Saint Martin, em Condé-sur-
Noireau na Franca, concebida em 1917 ainda durante a Primeira
Guerra Mundial, em homenagem aos combatentes, bem como a
escultura intitulada “Marumbi” ampliada em San Francisco, na
Califérnia, em proporcdes heroicas com quase 3 metros de
altura, representando duas oncas lutando, num esboco de grande



movimento, demonstrando a demarcacao do territdério para a
eternidade.

La Monarquia de Julio
revistada a partir de un
cuadro de Ingres

Imagenes de un principe ideales el titulo de la principal
apuesta expositiva que el Musée Ingres Bourdelle de Montauban
ha presentado durante los meses de verano y el principio del
otono de 2021. Se trata de una muestra centrada en la figura
de Ferdinand Philippe d’Orléans (1810-1842), principe real de
Francia al haber sido el primogénito de Louis Philippe
d’'Orléans. Ha sido comisariada por un equipo formado por
personal del museo de Montauban y del departamento de pinturas
del Musée du Louvre.

El punto de partida de la exposicidn es el retrato que Ingres
hizo del principe unos meses antes de su inesperado
fallecimiento. El heredero posé para el pintor y surgidé entre
ambos una relacién de gran afecto y estima que hizo que Ingres
sufriese enormemente la pérdida del joven principe. El lienzo
en cuestidon es uno de los mejores retratos masculinos
ejecutados por el artista, quien se mostrd reticente a pintar
retratos durante algunos momentos de su vida, al considerarlos
como un género inferior a la pintura de historia. A su regreso
de ocupar el cargo de director de la Academia Francesa en
Roma, ejecutd esta soberbia imagen del principe real. Esta
Ultima imagen de Ferdinand Philippe constituye el arranque de
una muestra en la que se van descubriendo interesantes facetas
sobre su vida.
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La vida de un principe en una monarquia constitucional como la
de Julio distaba considerablemente de la corte de los Borbones
durante el siglo anterior. La imagen personal del principe
debia ser modélica y patriota en todas sus facetas: en el
ejército, como gobernante, como padre, etc. Sin embargo, mas
alld de toda esa imagen construida artificialmente, 1la
exposicidén nos muestra la cara mas personal de Ferdinand
Philippe, presentando, por ejemplo, sus cuadernos de dibujo,
fruto de su formacidon junto al artista Ary Scheffer, del que
también pueden verse obras en la muestra. El aspecto familiar
queda representado a través de un maravilloso retrato de
Winterhalter de la princesa Elena de Mecklemburgo-Schwerin,
esposa de Ferdinand Philippe, junto a su hijo Philippe de
Orléans, conde de Paris. También alberga un gran interés una
acuarela sobre papel de Viollet-le-Duc, el célebre arquitecto
y restaurador francés que antes de dedicarse plenamente a la
arquitectura fue conocido por su labor de ilustrador vy
acuarelista. En ella puede contemplarse la ceremonia del
bautismo del conde de Paris en Notre Dame.

Otro de los aspectos mas interesantes de la muestra es el
dedicado al gusto coleccionista del joven principe. No
olvidemos que su padre también fue un gran aficionado a 1la
pintura, llegando a crear en el Louvre la célebre Galerie
Espagnole. Ferdinand Philippe comenzdé una importante coleccién
personal de pintura adquiriendo obras en los salones de Paris,
como una pintura de Delacroix presente en la muestra, basada
en la novela Quentin Durward de Walter Scott. Su pasién por 1la
pintura de Ingres se vio finalmente materializada en la
adquisicidéon de su obra Edipo y la Esfinge en 1839, presente
también en la exposicidén de Montauban.

El tragico fallecimiento del principe heredero tras un
accidente de su carruaje en los Altos del Sena provocaria un
fuerte impacto en la sociedad francesa. La muestra recoge de
forma muy detallada aquellos dias, incluyendo un
interesantisimo daguerrotipo de 1842 en el que se muestra el



aspecto del exterior de Notre Dame durante las exequias del
principe real.

La fatidica muerte y la conmocidén general que a esta sigquio,
hizo que la figura de Ferdinand Philippe se convirtiese
practicamente en un icono. Asi, la UGltima seccidén de 1la
muestra, titulada Ferdinand Forever, se destina a los retratos
pictoricos y escultoricos acabados tras el fallecimiento del
principe. Su cuerpo fue enterrado en el pantedén real de 1los
Orléans en Dreux, pero para honrar su recuerdo la familia real
mandd construir una capilla neobizantina conocida por el
nombre de Notre Dame de la Compassion, hoy perdida junto al
boulevard Péripherique de Paris. Para su ejecucién contaron
con los artistas predilectos de la familia real: Ingres se
encargd de las vitrinas, Ary Scheffer disefié el cenotafio y
Henry de Triquety lo esculpid.

En definitiva, a través de esta exposicidén se pone en valor no
solo la figura del principe heredero de la Monarquia de Julio,
sino que se reconstruyen a través de lienzos, dibujos,
fotografias, esculturas y disefos de diversa indole aspectos
sociales y culturales de la Francia de la primera mitad del
siglo XIX.



