Ceramicas de Yanka Mikhalova

En el Museo Pablo Gargallo, desde el 24 de septiembre, se
puede visitar una exposicién de la ceramista Yanka Mikhailova
dentro de CERCO. Hay, ademas, dos exposiciones colectivas. Una
en la Casa de la Mujer y otra en el antiguo Matadero. Artista
que lleva toda una vida en Zaragoza. Incluso tiene una
estupenda escuela de ceradmica. Su hija, por cierto, lleva el
mismo camino que la madre. Estamos, sin mds, ante una
excepcional obra.

Lo expuesto tiene una gran variedad de planteamientos
formales. Tenemos un cuadro expresionista con planos
irregulares y trazos gestuales en colores rojos, algo de
amarillos y un plano negro. En una mesa un cactus, dos
carritos y un diptico con vegetacion.

Ceramica. Formas planas apaisadas y juego geométrico en
colores terrosos con quiebros muy creativos. Asimismo,
ceramicas que son esculturas abstractas en negros y tierras
con dispares formas de gran belleza. A sumar un rostro de
mujer, titulado Suefio, que esta desmembrado. En cuanto a La
vida de Adele es un rostro de mujer con ojos cerrados y tres
volumenes. Ambas con altas dosis creativas. Tenemos, ademas,
un alto numero de diminutas piezas abstractas que van en
aumento hasta alcanzar un tamano de diez por quince
centimetros. Justo al lado hay unas ceramicas alargadas que
Llegan hasta el techo. En una se perfila un rostro femenino.
Obra hermosa y sutil. Todo se remata en otra sala. Un brazo
cuelga en la parte alta de la pared y un dedo sujeta un enorme
plastico. Debajo, sin verse, hay un ventilador que mueve el
plastico con la consiguiente variedad de formas.
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XXI Premio Santa Isabel de
Aragon, Reina de Portugal

En el Palacio de Sastago, con fecha 20 de agosto, se inaugura
el XXI Premio Santa Isabel de Aragdén Reina de Portugal. El
gran premio corresponde a la obra realizada por Susana
Ballesteros y Jano Montafés titulada Geno-roots. M.P.P.M.,
Heraldo de Aragén, 22 de septiembre de 2020, comenta de
maravilla las singularidades de la obra basada en las imagenes
de las unidades de Cultivo Celular, Microscopia y Anatomia
patolégica del Instituto Aragonés de Ciencias de la Salud, que
ha colaborado con los creadores. El punto de partida es un
higado aislado del cuerpo que, mantenido in vitro, se
reproduce exponencialmente. También indica que el jurado
destaca "la unidén del arte, la tecnologia y la ciencia, donde
el estudio que relaciona la biologia con la plastica genera un
interesante planteamiento de interés cientifico y socioldgico
a través del arte contemporaneo". El premio, sin duda, es muy
merecido. A destacar los tres planos verticales a la base con
colores diferentes armonizados de maravilla.

El accésit corresponde a Victor Solanas Diaz por Beween
categories. Artista muy conocido que presenta ocho rectangulos
verticales la base, mediante abstracciones de vivos colores
con dispares espacios de sutiles movimientos que potencian la
imaginacion.

Veamos las obras seleccionadas. Alba Lorente, con Acies IV,
presenta una abstraccidén cuadrangular, con cuadrado dentro de
la obra en blanco, al servicio del misterio. Alberto Gil, con
1 2012004 820, basa su obra en una instalacidén con dos
cuadrados dentro de un formato cuadrado. Demasiado sencilla.
Alberto Ibafiez, con Mediterraneo, usa la técnica mixta sobre
madera. Se parte de una base rematada por una bella
abstraccién geométrica, hecha con varios cuerpos, capaz de
inundar el espacio circundante. Todo en el ambito de una
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impecable trayectoria artistica. Alejandro Atarés, con Jardin
verde fosforito, se inclina por impactantes colores al
servicio de una vegetacidén tropical. Ana Cristina Pelandreu,
con Sin ornamento no hay delito, presenta una intachable
abstraccién geométrica que oculta una habitacidén iluminada por
la luz que entra a través de una ventana. Como desconocemos su
edad vemos su trayectoria con gran futuro. Andrés Jarabo, con
Blackwork, participa mediante un bordado sobre algodén al que
incorpora dos rostros. Tiene encanto. Y esta muy bien
resuelta. Bertran Grave, con The Protcocol, lleva un conjunto
de formas geométricas y la incorporacidén de un rostro y varias
manos. Una mano lleva un mévil como simbolo de comunicacidn.
El rostro lleva una mascarilla como alusién al Corona virus.
El pintor Borja Cortés, con Cuatro estadios, presenta una
abstraccion con muy gruesas texturas al servicio de un matiz
destructivo. Cecila de Val, con Thinkfor your sef, presenta
una sencilla instalacién con formas méviles al servicio de una
indiscutible delicadeza. David Cantarero, con Relampagos, se
basa en dos planos rectangulares paralelos. En uno una especie
de puerta, en otro un rayo se refleja sobre un texto. Eduardo
Lozano, con Paisaje elemental, presenta un lienzo y el
correspondiente paisaje que resuelve con suma eficacia. Basta
ver el estupendo juego de luces y sombras junto con la
generalizada fuerza. Elba Hayel, con Horst. La forma ignea,
participa mediante una fascinante e imaginativa fotografia
merecedora de cualquier premio. Con base rectangular dividida
en dos rectangulos, el desnudo femenino de perfil se divide a
través de color. Arriba el costado en color, abajo pierna,
brazo y rostro. Un estupendo gozo. Emma Gdémara, con El
silencio de los buenos, presenta un acrilico con el titulo de
la obra como fondo y muy dispares figuras. Jorge Fuembuena,
con Planctum, 1lleva dos cuadrados con hojas y sus
correspondientes ramas. Jorge Isla, con Le reflet, participa
con una excelente abstraccidn geométrica inundada de
sugerencias. Abstraccion mediante rectangulos y cuadrados en
cuyo interior anade multiples formas expresionistas al
servicio de un ambito abarrotado de azar. Racionalidad vy



pasidén. Otro artista merecedor de un premio. José Garrido, con
El vedado, tiene una fotografia con un paisaje mediante
arboles como eje tematico. José Mofid, con Warhol, presenta un
lienzo dividido en cuatro planos y sus caracteristicas figuras
expresionistas de vivos colores. Asi lleva desde hace afos.

Juan Madrigueras, con Impio, presenta un acrilico con ave,
mazorcas y otras formas. Obra muy recargada con nula
creatividad. Laia Arguelles, con Dar, recibir, devolver,
presenta una obra sobre papel con un rectdngulo y seis
rectangulos. Obra con escasa imaginacion creativa. Liduvina
Rojo, con Botanica XXIV, tiene una fotografia muy bella,
intachable de color, al servicio de la abundante vegetacidn
con dos espacios acristalados. Lorena Domingo, con i0jala
vivais tiempos interesantes!, Presenta su rostro de siempre
visto en exposiciones, muy bien de color, que rodea de
geometria y toques expresivos. Una pregunta: qué relacién
tiene el titulo con la obra. Conclusidén: ninguna. Louisa
Holecz, con Soon this space, lleva un lienzo al servicio de un
intrigante paisaje mediante arboles y ramas en rojos y negros
que recorta sobre el cielo azul. Muy buena obra. Pintora que
nunca falla. José Ramdén Magallon Sicilia, Autorretrato en
rojo, participa con un lienzo abstracto geométrico de vivos
colores, sobre todo rojo, dentro de su personal linea.
Racionalidad al servicio del arte. Pintor, fiel a si mismo, de
gran nivel artistico. Mario Campos, con Lejia Conejo, presenta
un acrilico con un recipiente en el que pone Lejia Conejo.
Obra muy poco afortunada por ausencia creativa. Marta L.
Lazaro, con Lacompresadelmariconchi, tiene un video tan poco
afortunado como su titulo. Natalia Escudero, con Debate. Marzo
de 2020, presenta una alfombra con tres patas de silla
verticales y otra osada sobre dicha alfombra. Obra que vemos
tan poco afortunada, con tan escasa creatividad, que nos
resulta incomprensible su presencia en el Premio. A todo esto.
Ante qué debate estamos. Nereida Jiménez, Blue unique,
presenta un intachable juego geométrico sobre numerosos
cuadrados. Hasta aqui impecable. Un rectangulo rojo en el
costado anula el indiscutible &mbito creativo. Pilar Alvarez,



con Lost, tiene un lienzo con la cabeza de un perro recortada
sobre una abstraccidén nubosa. Lo cotidiano sin dosis
artisticas. Prado R. Bielsa, con Cartografia de luz, presenta
una muy sugestiva instalacién. Sobre un rectangulo, con
colores mas o menos palidos, incorpora una instalacién de
potentes colores, rojos y negro, singularizada por la variedad
formal y el toque misterioso. Con esta linea y las variaciones
gue sean tiene un camino excepcional. Su obra, con otras
sugeridas, es de lo mejor. Rafael Aranda, con El surco; una
estrella en el vacio, tiene una fotografia basada en un primer
plano con tierra rota por una franja blanca. Obra demasiado
sencilla. Sara Biassu, con Dulce realidad, participa con una
instalacidén. Rectangulo en grises, sobre el que se recorta
otro con dos nifos y una nifia con narices de payaso. Una bolsa
situada a la derecha esta llena de narices rojas. Obra muy
mediocre. Originalidad forzada. Silvia Castell, con Terra
ignota, tiene un acrilico con hojas alargadas en colores
verdes recortadas sobre el cielo nuboso. Lienzo demasiado
sencillo. Soledad de Val, con Es absurda esta muerte que mata
por amar, participa con una fotografia muy bien de color pero
recargada por los arboles y la alfombra. Estamos ante una
habitacidon con figura masculina que mira a una femenina
tumbada sobre una cama. Lo mejor, sin duda, es que se capta el
rostro en un espejo. Susana Sancho, con La buena vida
(evocacidn), presenta un lienzo rectangular dividido en dos
planos. En primer lugar una abstraccidén en color con bandas
geométricas verticales a la base. En la parte superior cuatro
planos en blanco y negro con edificios. Todo muy normal.
Desconocemos la relacion entre titulo y obra. Sylvia Pennigs,
con Senderos del bosque, participa mediante un lienzo en el
que se capta una potente vegetacidén y varios arboles. Todo en
blanco y negro. Buen cuadro con dosis misteriosas y una
especie de latente peligro. Y, para finalizar, Vicky Méndiz,
con Cristalizacidén sensible, presenta una fotografia mediante
un rectangulo dividido en dos planos. A la izquierda una
figura femenina con las manos medio juntas y a la derecha un
6valo con éropa? Desconocemos el vinculo entre titulo y 1o



representado.

Una especie de conclusién. En principio cabe recordar que no
se ha publicado catalogo, con la radical dificultad para
ejercer la critica, de ahi que nuestro texto sea una incesante
continuidad. A lo largo de las diferentes opiniones queda
claro que hay varias obras impresentables, que no pasan ni la
criba del mayor ignorante en materia artistica. Ni conocemos
el jurado ni lo hemos intentado averiguar. Al parecer ha
predominado el todo vale, aunque quiza sea para llenar el
espacio. Da igual. En la préxima edicién ocurrira lo mismo.

Dibujos de Pilar Garcia Veron

En la galeria Arte Roma el 20 de julio se inaugura la
exposicién de Pilar Garcia Verén, nacida en Calatayud
(Zaragoza) el afo 1974. Licenciada en Bellas Artes por la
Universidad Complutense de Madrid, ano 1997, con 1la
especialidad de Pintura. Tal como indica la artista en su
prélogo “es un conjunto de obras realizadas durante el
confinamiento que buscan conectar con el despertar de la
naturaleza en primavera, la belleza de las formas y su
interaccion con los insectos”.

Obra sobre papel basada en muy variadas flores blancas con
ramas grisaceas. En un dibujo se posa una mariposa de bellos
colores que rompe el conjunto con insultante belleza. Flores y
flores que estallan por su categoria artistica. Con tan
sencillo tema Pilar Garcia Verdon demuestra que es una
indiscutible artista. Para su préxima exposicién nos gustaria
palpar cuadros con los temas que sean.
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El padre de la modernidad

Francisco de Goya es uno de los grandes referentes de la Historia del Arte. Sobre su obra se
ha producido una literatura cientifica y divulgativa amplisima, que ha explorado numerosos
aspectos de su vida, produccién o relaciones con otros artistas. La larga sombra de su
influencia ha sido explorada también en textos que han profundizado en la literatura actual,
el cine o el cémic, como Goya en el audiovisual: aproximacidén a sus constantes narrativas y
estéticas en el dmbito cinematogrdfico y televisivo (2017), firmado por Francisco Javier
Ldzaro y Fernando Sanz o las Actas del Seminario Internacional Goya en la Literatura, en la
Misica y en las Creaciones Audiovisuales (2019), coordinado por José Ignacio Calvo. Numerosos
artistas visuales han recibido asimismo el influjo del padre de la modernidad artistica. Desde
sus aguafuertes hasta las pinturas negras. El suefio de la razén ahonda en esta huella que se
extiende a lo largo de los siglos XX y XXI.

Se trata de un proyecto original de La Fabrica producido por Fernan Gdémez, Centro Cultural de
la Villa de Madrid. El comisariado estd a cargo de Oliva Maria Rubio, doctora en Historia del
Arte por la Universidad Auténoma de Madrid y directora artistica de La Fabrica. Relne un
amplio grupo de obras realizadas en distintas técnicas y soportes, desde el audiovisual hasta
la serigrafia. Cincuenta y tres artistas distintos entre los que se encuentran Ricardo Calero,
Cristina Lucas o Eva Lootz. Juan Genovés con Figuras (1960), dialoga con las obras de Victor
Mira (Amarrados a un pedazo de cielo, 1987) o Antonio Saura (El perro de Goya I, 1985). Aunque
los vinculos van mds allad de la pintura y se desbordan hacia la tridimensionalidad de Cronos
vomitando a su hijo (2014), firmada por Francisco Leiro o el audiovisual de William Kentridge.
Cuatro films reunidos bajo el titulo de Four Soho Eckstein (finales de los afios ochenta-
comienzos de los noventa), firmados por un artista que reconoce abiertamente el influjo del
aragonés.

La diversidad de técnicas y propuestas que reciben la alargada sombra goyesca se hace patente
en el impacto que supone Asneria (2010), de Pilar Albarracin. Instalacién que parte de los
Caprichos de Goya y que impacta en el cambio de una sala a otra. Concretamente reinterpreta la
estampa numero treinta y nueve, titulada Asta su abuelo. Impresionante resulta también Farsa-
Goya. Fusilamiento del 27 de agosto de 1979 (2014), obra desarrollada por Dora Longo en la que
refiere el asesinato de once nacionalistas kurdos durante la revolucién irani. Una gran mancha
de sangre atraviesa toda la pieza y se desborda en el suelo. Los fusilamientos goyescos
alcanzan asi un eco actual, vinculados a la prensa de masas. La imagen contrasta con el 3 de
mayo (2008), que pinta José Manuel Ballester. Los calmados restos de la masacre dejan un
cuadro vacio de figuracién, pero cruel en su contenido.

El didlogo entre las obras es una constante en la propuesta curatorial, que bucea en las
amplias aguas del arte contemporaneo para rescatar las pinceladas de éleo que Goya ha
transmitido a la modernidad. Uno de los cuadros de la serie de desnudos en el museo de la
artista Cristina Lucas cierra la exposicién, acompafidndose de una reinterpretada familia de
Carlos IV a cargo de Fernando Bellver. La sombra del genio es larga. Y continda
prolongandose.
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Conexiones desde el encierro

(Como desarrollar muestras en plena pandemia? (Es posible sortear el encierro y llegar al
plUblico? éRevisten interés las exposiciones digitales? Tras los acercamientos que realizamos
en AACA Digital a las exhibiciones virtuales de Tebeosfera, el Salén del Cémic de Barcelona y
Humoristdn, no podia faltar la sala web desarrollada por el Instituto Quevedo de las Artes del
Humor (IQH), perteneciente a la Fundacién General de la Universidad de Alcald de Henares. El
instituto cuenta con un espacio fisico (La Fabrica del Humor, situada en Alcald) y su ambito
en la red responde tanto a la nueva situacién configurada por la crisis del coronavirus
COVID-19, como a la posibilidad de explorar nuevas opciones de llegar a los espectadores
potenciales.

La exposicién que inaugura la idea estd compuesta por obras desarrolladas por setenta y cinco
autores de catorce paises, con una mayoritaria representacién espafiola. Desde el IQH resumen
que en la exposicién:

Se da un repaso a los distintos momentos vividos en estas semanas, desde el
sobreabastecimiento de productos como el papel higiénico [.. hasta] la otra epidemia: los
bulos y la desinformacién [..] y por supuesto, el reconocimiento a todas las personas que han
estado trabajando durante este tiempo por ser de los servicios esenciales, con especial
atencién a nuestros sanitarios.

El profesional de la salud que doma a un coronavirus como si se encontrase en un rodeo
americano fue realizado para La voz del sur por Miguel Parra y sirve de imagen para Balcones.
Vifdetas de la pandemia. Entre las obras que siguen este hilo epidémico se encuentran
humoristas grdficos como Bernardo Vergara, Javirroyo, Kap, Manel Fontdevila o Mel. Firmas
internacionales como la francesa afincada en Espafia Adene (Anne Derenne), Mauro Biani, EDO
(Eduardo Sanabria) o Milo Manara, se dan cita también en la reunién de creativos. Encontramos
propuestas irdnicas y referenciales: el siempre &cido LPO (Luis Pérez Ortiz) presenta al
mufieco que sirve como imagen grdfica de Michelin, compuesto por rollos de papel higiénico en
lugar de por neumdticos. Su estética recuerda a los retratos desarrollados en la Movida
Madrilefia por Ouka Leele. El humor nos ha acompafiado en todos los momentos de actualidad. Las
redes sociales han acogido al propio virus, reconvertido en persona fisica que habla sobre sus
viajes a través del mundo, las ciudades que visita y los dias que se encuentra peor en base al
avance cientifico o el cerco sanitario. La risa ayuda a la evasidn. Balcones. ViAetas de la
pandemia recoge un poco de esa necesidad que seguimos sintiendo por hacer que nuestra
convivencia con la catdstrofe sea algo menos dura.

La exposicién recoge trabajos de numerosos medios que van desde el ambito internacional hasta
el regional. The Washington Post, The Guardian, El Pais, Diario de Jaén o El Norte de Castilla
se reunen para trazar un mensaje comin. Como hemos comentado en otros textos, la propuesta
virtual posee varias ventajas, entre ellas la posibilidad de leer cada texto desde 1la
comodidad que proporciona encontrarse frente al ordenador. Este hecho ofrece al lector 1la
posibilidad automatica de explorar mas sobre lo que estd viendo, gracias a internet. El viaje
diario a través del ciberespacio permite contemplar las conexiones que ha permitido el
encierro, temdticas y de orientacién. Un tipo de humor que apela al vinculo emocional y que
resulta critico con aspectos como el teletrabajo o la forma en la que han tenido que trabajar
los sanitarios. Al mismo tiempo, evita caer en la frivolidad al reflejar unos meses dolorosos.
Su retrato de la vida cotidiana continla dia a dia, a través del papel y de internet. La idea
a mantener es clara: reirse es el mejor medicamento contra el desanimo.
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Diversion y trabajo

Sabores, ruidos, olores, sensaciones concretas que hablan de la infancia y la adolescencia. De
momentos de algodén de azlcar y esperas en la cola para subir a una atraccién. Las ferias
forman parte del imaginario colectivo de miles de personas que las esperan afio tras afio,
fiesta tras fiesta, en las afueras de los pueblos y las ciudades. Para hacerlas posible es
necesario trabajo duro y dedicacién constante. Las emociones del publico y los desvelos del
feriante se relnen en el Centro de Historias a través de Feria, ocio y vida.

La exposicién se organiza en distintas etapas que parten del propio montaje de la feria o de
la burocracia necesaria para hacer posible el negocio. Los diferentes espacios relnen mas de
500 fotografias. La mayoria de ellas han sido recopiladas (o incluso realizadas) por José
Antonio Pérez, alma de la idea y disefiador grdfico perteneciente a una familia con extensa
tradicidén en el oficio. La propuesta incluye también bocetos de atracciones firmados por el
artista José Cerdd y una gran cantidad de elementos relacionados con las ferias, como
caballitos de madera, motocicletas y vagones o coches de atracciones. Una recreacién que llega
a la propia milsica, al sonido y las luces de los autos de choque, dentro de un concepto
expositivo que logra sumergir completamente al espectador y que aprovecha muy bien el espacio
proporcionado por el Centro de Historias.

El apartado de “familia” es quizds el que mejor define la esencia de la feria. El negocio se
pasa de generacién en generacidén y supone un verdadero estilo de vida: convivencia cercana de
todos sus miembros, desde abuelos hasta nietos, y movimiento continuo. Montaje, desarrollo y
final en localidades distintas pertenecientes a una, varias o casi todas las regiones del
pais. De pueblo en pueblo, de fiesta en fiesta. Las ferias constituian un ambiente recreativo
y de libertad especial. Durante mucho tiempo, fueron los Unicos lugares en los que se podia
soltar adrenalina, comprar juguetes singulares o salir sin apenas control. Los cambios
sociales, econdmicos y de consumo de ocio de las Ultimas décadas han hecho competencia a estos
rincones de la infancia: el auge de parques de atracciones como Port Aventura es un buen
ejemplo. La crisis potenciada por la enfermedad por coronavirus COVID-19 ha resultado
especialmente dura para el colectivo: le impide trabajar mientras muchos de sus gastos se
mantienen.

Las imdgenes del desmontaje de la feria entran dentro de las mas entrafiables por ese recuerdo
gue todos tenemos de la clausura. El dia en que empezdbamos a contar lo que quedaba para el
siguiente. Una imagen de Santa Bdarbara fechada en el siglo XVII, de autor anénimo y cedida por
el Arzobispado de Zaragoza, sirve de cierre en la Ultima sala. La patrona de los feriantes,
cuya festividad se celebra el 4 de diciembre. La exposicidén se completa con la proyeccién de
un documental con mas de diez entrevistas sobre el tema. Muestran la memoria oral de una forma
de vida y de un referente para muchas generaciones que se constituye una parte indispensable
de nuestra sociedad.

Entrevista a Lorena Domingo,
Premio AACA al artista
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aragonés o residente en
Aragon menor de 35 anos que
haya destacado por su
proyeccidén artistica

Lorena Domingo es Licenciada en Bellas Artes y en Historia del Arte por la Universidad de
Salamanca. Ha realizado exposiciones individuales y formado parte de colectivas en numerosas
instituciones. Ademds, ha participado en ferias como ARCO o Arte Abierto, Feria de Arte
Contempordneo de Casa Decor. Su obra ha sido adquirida por fondos plblicos y privados entre
los que se encuentran el Museo Pablo Serrano o la Fundacién Uncastillo.

La entrevistamos por la concesidén del Premio AACA al artista aragonés o residente en Aragdn
menor de 35 afios que haya destacado por su proyeccién artistica, recibido ex aequo junto a
Alejandro Azén.

En primer lugar, enhorabuena por el galarddén, éicémo te has sentido por la recepcidén del
premio?

Muy ilusionada porque lo otorgdis los criticos de arte de Aragén y es gratificante ver como se
valora positivamente tu trabajo en un sector tan profesional. Los premios para mi siempre son
impulsos de energia, pero este me da una mayor alegria ya que no aplicas para ello, asi que en
este caso ha sido mayor, sobre todo porque era mi Gltima oportunidad por el limite de edad.

El galardén se ha entregado ex aequo junto a otro artista aragonés, Alejandro Azén, éiqué
piensas que os une y que os separa como creadores?

He conocido personalmente a Alejandro gracias a este premio, su trabajo ya lo conocia porque
hemos compartido en muchas ocasiones espacio expositivo. En estos momentos, estamos trabajando
en un proyecto artistico del cual voy a ser comisaria asi que hablamos asiduamente de
inquietudes y referentes. Nos une la capacidad de trabajo y dedicacién, pero sobre todo el
respeto que tenemos hacia el mundo de arte y por supuesto también las dificultades. Nos separa
nuestra manera de abrazar lo pictérico, porque cada uno tiene sus inquietudes y busquedas en
este campo tan amplio.

Has realizado numerosas exposiciones individuales en Aragdén: en la Galeria Cristina Marin, el
IAACC Pablo Serrano (Presencias y Las raices del vuelo), el Espacio Zamorano (People to see) o
el Centro de Artesania de Aragon (De aquellos barros). Aunque sé que es dificil elegir, éihay
alguna muestra de la que guardes una imagen especial? ¢(Recuerdas algin momento en concreto que
haya resultado un punto de inflexidén en tu carrera?

Uff, icémo elegir una! Es muy dificil quedarme con una porque esa me ha llevado a la
siguiente..

Es emocionante ver como un proyecto que llevas gestando tanto tiempo de una manera tedérica y
practica va cogiendo forma y como al final se recoge en una exposicién. Cuando hago memoria no
puedo olvidar que todas ellas responden a momentos de tu vida. Recuerdo con mucho carifio mi
primera exposicién en la Galeria Cristina Marin cuando yo era muy jovencita y ni siquiera
habia acabado la carrera. Las Raices del vuelo en IAACC Pablo Serrano me ha dado la
oportunidad de poder contar con muchas facilidades y la posibilidad de desarrollar unas
propuestas gracias al apoyo econdémico y logistico, pero sobretodo valoro la posibilidad de
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poder trabajar con otros profesionales del sector a nivel nacional.

¢Cudl es tu opinién acerca del panorama expositivo en Aragén? éExisten suficientes medidas
para apoyar a los artistas jovenes?

Estamos en momentos de mucha incertidumbre, hace meses empezamos a cancelar muchas de nuestras
exposiciones o proyectos por el Covid y lamentablemente seguimos ahi. A mi esta semana se me
ha caido mi siguiente exposicidén individual en Zaragoza y mafiana cuando vuelva al estudio sé
que se me va a hacer duro ponerme a trabajar mirando a ese vacio en el futuro. Pero quiero ser
positiva, ver como se desarrolla la primera acelerada de arte Aragonés, tener en mis manos la
nueva revista cultural que ha nacido en Zaragoza y visitar la nueva galeria de arte que abrié
la semana pasada.

iQué significa para ti la pintura figurativa? ¢Qué referentes artisticos tomas en
consideracién para su planteamiento?

Para mi es dificil clasificar una pintura como figurativa o abstracta, porque muchas veces veo
mas realidad en una abstracta. Son conceptos con los que trabajamos y muchas veces mal
definimos, pero en mi caso se hacen difusos porque las dos lineas las trabajo por igual, con
la misma blsqueda.

Un referente que me he vuelto a encontrar este afio en directo es Luc Tuymans. En noviembre vi
su exposicién individual La pelle en Venecia y desde entonces reviso el catdlogo de ese
trabajo pictérico cada vez que voy al estudio.

He podido observar con detalle el trabajo de Miriam Cahn en la exposicién que hizo en el
Museo Reina Sofia Todo es igualmente importante y me he quedado con ganas de ver el Alex Katz
en el Museo Thyssen, que iba a ser este verano. Tendremos que esperar el encuentro con sus
figuras, iojald sea pronto!

La abstraccién se encuentra también muy presente en tu produccién. En el catdlogo de 1la
muestra Las raices del vuelo, el comisario y gestor cultural David Barro vincula tu produccién
con artistas como Silvia Bachli o Mondrian, équé otros creadores actuales enmarcarias también
entre tus posibles referencias?

Imi Knoebel, Otto Zitko, Angela de la Cruz, Katharina Grosse, Herbert Brandl, Vicky Uslé,
André Butzer, Thilo Heinzmann, entre otros muchos. Lo bonito es perderlos de tu vista y
volvértelos a encontrar.

Trabajas asimismo manifestaciones como la cerdmica. Has comentado en varias ocasiones que
llegaste a ella a través de la tradicidén familiar y aragonesa (en la comunidad existen alfares
tan importantes como los de Teruel o Muel), épodrias ahondar en dicho aspecto?

Mi relacién con la ceramica nace de tradicién familiar porque mi madre es de Muel y ella desde
muy jovencita se decididé a aprender este oficio. Durante mi carrera de Bellas Artes me fui de
erasmus a Florencia, y alli se practica la misma técnica. Fue entonces cuando aprendi a pintar
yo, porque me encontré con un tiempo y un taller que me facilité el comienzo por esa andadura.
Cuando volvi a Espafia, mi madre se habia montado su propio taller en Zaragoza y desde ese
momento mi hermana y yo trabajamos nuestra linea de cerdmica de autor continuando el concepto
artesanal. Muchas veces 1llevo mis inquietudes a este soporte, que me hace trabajar de una
manera muy distinta en la toma de decisiones por la diferencia de los materiales, sus
resistencias con el pincel, pero sobre todo por el tiempo que lleva todo el proceso
productivo.

Has sido la comisaria seleccionada para el primer programa A3RTE, impulsado por Impact Hub
Zaragoza y la marca Enate, con la propuesta Open this End. Los artistas elegidos han sido el
propio Alejandro Azén (con el que comentabas antes que habias empezado ya a trabajar), Jorge



Isla, Natalia Escudero y Leticia Martinez, éipodrias hablarnos de este proyecto?

Contando con la capacidad del arte para condicionar nuestra mirada hacia el entorno, tenia
claro que las obras reunidas en este comisariado se organizarian por la comprensién y el
debate a partir de miradas multiples. Esas miradas podrian venir de los artistas presentados
en mi proyecto, pero también de otras solicitudes presentadas de manera individual para la
Beca de produccién. De ahi que el tema tuviese que ser amplio y contempordneo, ya que lo
importante del proyecto seria generar un espacio en el que nos acerquemos al problema de la
Naturaleza en el momento contempordneo. A lo largo del Gltimo siglo se ha reconfigurado la
forma en que el pensamiento problematiza lo natural a través de las consecuencias de la acciédn
antrépica, la pérdida de centralidad de lo humano, la estética ambiental, generando asi una
discusién. Es a partir de esas miradas mlGltiples, donde nos encontramos con el analisis de
conceptos y términos como el Antropoceno, los ecofeminismos y el perspectivismo, por destacar
alguno de ellos.

Con esta convocatoria se sigue el ejemplo de otras comunidades en Espafia en las que se crea un
tejido artistico joven que aporta mucho movimiento. Se produce ademds una descentralizacién
del foco creativo. Espero que tenga muchas convocatorias mas y que con el tiempo sea una cita
obligada en el calendario.

Between Debris and Things

La exposicién “Between Debris and Things”, inaugurada el 14 de febrero de 2020, se expone en la Sala 2
del Centre del Carme (Valencia) hasta el 30 de agosto de 2020 (tras el pardn debido a la pandemia del
coronavirus). La exposicién colectiva, comisariada por Antonio R. Montesinos, también artista, es un
proyecto expositivo seleccionado en la convocatoria publica V.0. de Comisariado del Consorci de Museus
de la Comunitat Valenciana. Incluye obras de los artistas Jgrund Aase Falkenberg, Elena Aitzkoa, Anais
Angulo Delgado, Lucia C. Pino, Alberto Feijéo, Albert Gironés, Christian Lagata, Julia Llerena, JesUs
Palomino y Julia Panades.

Los artistas de la muestra plantean diferentes ejercicios de ensamblaje, con materiales y objetos
encontrados o cotidianos a los que se aplican técnicas y gestos escultdéricos mds o menos complejos
(apilamientos, mezcla de materiales (escayola, cemento, maderas..), atados, plegados, tapizado..) asi
como la inclusién de tecnologias de uso cotidiano (uso de la tablet como soporte, fotografia,
impresién gréfica..) y una organizacidén o clasificacidén de los materiales/objetos que da lugar a otras
lecturas y significados. Se crean de este modo yuxtaposiciones poéticas y objetos hibridos que sirven
para replantear lo mundano, y que funcionan como herramientas para explorar cuestiones emocionales,
criticas o sociales.

Asi, podemos ver en una primera sala unos hatillos escultdéricos situados en el suelo realizados con
materiales diversos, como tela, palos.. y compactados con escayola o cemento obra de Elena Aitzkoa
(Zarza amarilla, Liquen, Ascua, Oxigeno, Noche en la luna, 2019); la instalacién de Lucia C. Pinto que
presenta piezas circulares jugando con dobles simetrias, bien colgando del techo (Irdial II -madera,
teselas de espejo, resina de polyester, pintura, plumas, silicona, cadenas, hilo de acero,
tensores..otros-, 2015), o las dos piezas circulares unidas por acero, también situadas en el suelo
(Plodding Power poder andar con paso pesado -escayola, pintura, acero-, 2016) o bien un bombo situado
en el suelo con dos tubos fluorescentes colgando del techo (Voluptuoso -bombo, barro encajados, dos
fluorescentes-, 2015); comparte ese mismo espacio la instalacién de Christian Lagata (Salir del surco
al labrar la tierra II (instalacién) -objetos y materiales recuperados e intervenidos, aluminio
madera, hormigén y azulejos-, 2020, Sin titulo (Haria) —-fotografia-, 2017) en la que se ensamblan
distintos materiales y objetos que en los que sus usos pUblicos son transformados por otros de orden
privado; y, por Ultimo, los muebles abandonados y re-tapizados con guata o gomaespuma de Anais Angulo
Delgado (Sorolla — Levi, -de-construccién y tapizado-, 2018/19), cuyos titulos hacen referencia a las
calles en las que fueron encontrados.

En la sala continua y comunicada de modo amplio con la anterior, se muestran la escultura/instalacién
de Julia Llerena Ifiesta, una caseta hecha de listones de madera con hilos horizontales a modo de
pentagrama en los que cuelgan de pequefios objetos encontrados en sus deambulaciones que nos habla de
la esencia del habitar humano: la casa y el lenguaje (La habitacidn propia -técnica mixta: objetos y
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madera-, 2020), la pieza Rituales antropocenos (ensamblaje: pldstico, cemento, conchas, Fotografia
digital, 2018) de Julia Panadés, apilacidén de objetos encontrados en las playas de su Mallorca natal
—expresién del sagrado consumo- a modo de tétems contemporaneos, de la serie Atlas of abandoned
objects, JeslUs Palomino presenta la edicidén de Posters de Sevilla (2019-2020), en la que se documentan
y clasifican encuentros con objetos por diversas ciudades del mundo que luego son clasificados.
Asimismo, el artista Albert Gironés documenta pequefias esculturas efimeras que realiza in situ en sus
paseos y viajes en @espontani (plataforma digital activada mediante una Tablet, 2019) y

que son presentadas en una Tablet. También con telas y harapos encontrados realiza su escultura con un
discurso ecologista el artista noruego Jgrund Aase Falkenberg (Supernova (Bilbao) —madera, tornillos y
tela encontrada, rasgada, lavada y secada en secador-, 2014). Y, por (Ultimo, Alberto Feijoo (Banco de
sala / estructura de almacenaje. Mod. 1 -madera (DM) e impresién digital sobre tela 120 x 85 cm-,
2019-2020), presenta un banco que es obra de arte y, a la vez, puede mantener su uso funcional, en el
que introduce unas telas impresas que pueden servir de colcha con la que cubrirse.

El comisario, Antonio R. Montesinos, afirma que los artistas no imponen una intencionalidad sobre los
objetos y materiales con los que trabajan, sino que mads bien les interesa generar otras narrativas a
partir de las nuevas relaciones creadas entre ellos. Quizas ese planteamiento refiera a un modo de
trabajo en cierto modo mds intuitivo, sensorial, que atiende a las caracteristicas de los objetos y
materiales, abiertos a nuevas conexiones. En este sentido, se podria decir que los artistas funcionan
como “bricoleurs”, en el sentido del concepto que acufiara el antropdlogo Levi-Strauss, quien
equiparaba en valor, pero distinguia, el pensamiento mitico del cientifico pues el bricoleur
(pensamiento mitico o salvaje) parte de fragmentos y restos de estructuras preexistentes que sirven
para crear taxonomias y clasificaciones que ordenan el mundo, al contrario de la ciencia que parte de
teorias y estructuras. El bricoleur recoge o conserva los elementos en razén del principio “de algo
habrédn de servir”, pudiendo ser reordenados a posteriori. De hecho, en muchos de los casos se parte de
paseos, derivas o deambulaciones urbanas en las que se recopilan materiales y objetos, que luego son
intervenidos, clasificados u organizados para su presentacién.

Se ha hablado sobre la precariedad como una de las posibles motivaciones de esta tendencia actual del
arte contempordneo en la que los artistas trabajan a partir de materiales encontrados: desechos,
basura, restos y residuos de todo tipo (incluido el concepto de “imagen basura” o residuo digital que
incorpora por ejemplo Hito Steyerl). Se puede también entrever en estos modos de creacién artistica
una critica mds o menos velada a la sobreproduccidén capitalista, al consumo, o a la obsolescencia
programada, subyaciendo un cierto planteamiento de sostenibilidad. Asimismo, partiendo del concepto
“bricoleur”, se puede vislumbrar quizds una cierta necesidad de trabajar con lo intuitivo, 1lo
matérico, lo cercano, en una vuelta sensorial mds alléd del exceso conceptual y digital-
desmaterializado de otra buena parte del arte de los Gltimos afios. También hay quién ve en ello una
enésima vuelta a un formalismo mds o menos elaborado. Quizd algo de todo ello concurra en estas obras
que reflejan intereses y preocupaciones de artistas actuales.

Para calmar 1la sed, Pedro
Avellaned

Si por algo se caracteriza la personalidad creativa de Pedro Avellaned (Zaragoza, 1936) es por
su aspecto polifacético y multiforme, algo que, por muy sabido y comentado en miltiples
ocasiones, no debe ser obviado a la hora de comprender la exposicidén que nos ocupa. Su trabajo
ha consistido -y sigue consistiendo- en una constante blUsqueda de si mismo, no es casual que
su autorretrato (con los ojos abiertos y cerrados) presida la muestra, y que el autor
reconozca ese caracter intimo de su Gltima exposicidén hasta el momento, que permanecerd
abierta hasta el préximo 21 de diciembre. Blsqueda autoexigente que estd también en 1la
continua experimentacién técnica y formal, desde el propio ambito de la fotografia, pero
también en otros medios, dispares entre si, que transitan desde la literatura, pasando por el
teatro y el cine. Una dedicacién multidisciplinar que lo emparenta con algunos de los artistas
de las primeras vanguardias, como Man Ray, con el que tanto tiene en comin.

Toda esta diversidad no es obstaculo para definir el conjunto de su obra como un logrado
ejercicio de coherencia estética pero también personal, sin ceder a la imposicidn externa de
modas que hacen prevalecer una determinada temdtica o procedimiento, que son expresién de lo
que se lleva y que, las mas de las veces, esconden oscuros intereses comerciales. En este
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sentido, Avellaned ha sido poco amigo de proselitismos, si bien es verdad que nunca ha negado
sus gustos y preferencias, y siempre se ha guiado por una maxima que substancia su prdactica
artistica, el predominio de la subjetividad y de la independencia creativa. En efecto, desde
que comenz6 a practicar fotografia de acuerdo a un afdn conscientemente autoral, a comienzos
de los afios setenta con la serie sobre las Brujas (junto con Rafael Navarro y José Antonio
Duce, otros dos nombres clave en la fotografia de creacién aragonesa de los Ultimos cincuenta
afios), ya manifestaba ese interés por desmarcarse de los motivos naturalistas, de la mera
observacién del mundo circundante, para “demostrar que la fotografia es algo mds que una
simple reproduccién del natural, de la realidad”. A lo cual apostillaba: “Ha sido también muy
interesante trabajar un tema (el de las brujas) que no existe, irreal” (Henriquez, 1973: 10).
Una ausencia de realidad en el sentido fenoménico, reconocible, empirico, y una apuesta
decidida por lo subyacente, por lo sugerido, muchas veces llevado por la fantasia de corte
surrealizante y de la que el autor sabe sacar el maximo partido en términos creativos. Dicha
actitud parece confirmar uno de los comentarios (el procedente del Manuscrito del Museo del
Prado) en torno al grabado goyesco El suefio de la razén produce monstruos, que dice que “La
fantasia abandonada de la razén produce monstruos imposibles: unida con ella es madre de las
artes y origen de las maravillas”.

Ciertamente, Avellaned se mueve bien entre los estratos intimos de la imaginacién que dejan
aflorar pulsiones no evidentes. Es por ello que desdefia ese presupuesto del reconocimiento
comunitario, de referencia al colectivo, que exigia el reportaje documental de los afios
sesenta, y se decanta por la mirada introvertida, por el gesto individual que revela una
identidad, que reclama para si la atencién de los demds. Por otro lado, se trata de una mirada
que mira también a los que le rodean, de ahi que sea un consumado retratista desde
practicamente el comienzo de su trayectoria, de acuerdo a unos pardmetros donde la sencillez y
la concisién son las notas predominantes, en 1llamativo contraste con las abigarradas
composiciones de sus famosos collages que mds adelante comentaremos. Curiosamente tales
retratos no aparecen apenas en la muestra que nos ocupa, que acoge un tipo de trabajo mds
experimental, y centrado cronolégicamente sobre todo en las dos Ultimas décadas, no obstante
también encontramos obras de épocas anteriores. Decimos que no hallamos retratos, pero destaca
uno en el que no figura el rostro, pero si las manos de la madre del artista, el célebre Las
manos de Anita en reposo (2001), de gran formato, que son tan elocuentes o mas que los rasgos
faciales, y que nos sitlan ante una vida experimentada. En esas imdgenes de rostros mas o
menos conocidos, queda descartado el tradicional -y casi tépico- axioma, llevado a su maxima
expresidén durante la modernidad, segin el cual todo retrato, ya sea pictdédrico o fotografico,
contiene algln rasgo del retratista, como si fuera una especie de autorretrato. En el caso de
Avellaned esto no es asi, y cede todo el protagonismo a la persona que tiene delante, que se
ofrece con la méxima naturalidad posible aun teniendo en cuenta que toda sesidén de posado, por
muy pocos elementos que presente en cuanto a decorado e iluminacién, no deja de ser una puesta
en escena.

Por su parte, los fotomontajes y collages son los que realmente permiten entrever la
naturaleza intima, probablemente autobiogrédfica, del autor a partir de la mezcla heterogénea e
inconexa, solo en apariencia, de materiales diversos. También es verdad que, como buen
bufiueliano, juega al despiste al afirmar en alguna oportunidad que “en mis collages doy muchas
pistas falsas, para confundir y guiar al espectador hacia caminos inesperados. En ocasiones
ciertos” (Ansén, 2002: 9). El fotomontaje tiene un cariz fragmentario y complejo, de obra re-
elaborada y construida, que reedita la polémica conceptual sobre su consideracién
estrictamente fotogrdfica frente a la toma Unica. Como si ésta no fuera una construccién
mental, significativa (y muchas veces ideoldgica) por parte del artifice que estd detras. De
este modo, Avellaned se erige en un auténtico heredero de las préacticas ya iniciadas en las
citadas vanguardias de la mano de insignes nombres como John Heartfield o Josep Renau, pero
sin la carga politica de éstos. Los primeros collages de Avellaned datan de mediados de los
afios setenta, y asumen, segun afirma una de sus estudiosas, la también fotégrafa Vicky Méndiz,
en el catdlogo de la exposicidn, un verdadero “acto terapéutico”. Estos trabajos pioneros se
ubican en un momento especialmente interesante de nuestro pais, de cambio en todos los
sentidos, y donde la fotografia no iba a ser excepcién, reorientada hacia unas practicas mas
subjetivas, participante de hibridaciones con la pldstica y con un fuerte sentido
experimental. Es asi como se recuperaron técnicas de manipulacién, propias de décadas pasadas,
entre ellas el fotomontaje, como materializaron a la perfeccién Avellaned, el sevillano Miguel
Angel Yafiez Polo o Jorge Rueda, éste Gltimo desde las paginas de la mitica Nueva Lente. En
este nuevo contexto, definido por “la asimilacién de la autonomia artistica a la libertad
democratica (..), en la segunda mitad de los setenta, (produjo) una eclosién de practicas
fotograficas inclinadas a lo fantdstico, al delirio imaginativo, en detrimento de postulados



documentales, que estdn histéricamente vinculados a posturas de resistencia politica. Estas
practicas fantdsticas retoman conceptos del vanguardismo surrealista espafiol y estdn dominadas
por el patrén del fotomontaje y la escenificacién fotografica. Las referencias a Bufiuel y Dali
son pertinentes aqui, como también al fotomontador Josep Renau” (Ribalta, 2001: 160).

Con esos materiales preexistentes, derivados las mds de las veces de los medios de
comunicaciéon de masas en el caso de los clasicos internacionales antes mencionados, el artista
recrea una suerte de nueva realidad y reinterpreta los significados otorgados a esa imagen en
otro lugar dotdndole de distintas connotaciones que a veces pueden caer en el hermetismo. El
artista reta al espectador, le conduce por “caminos inesperados”, llenos de caleidoscépicas
implicaciones. Nos situamos ante el mismo hermetismo fulgurante y liberador que los hallazgos
de Marcel Duchamp y sus Ready-Mades proporcionaron en el ambiente de ruptura que supusieron
las vanguardias. Huelga decir que la sombra del Conde de Lautréamont y sus Cantos de Maldoror
siguen vigentes.

En algunos de esos fotomontajes, Avellaned hace uso de la “cita” apropiacionista, plenamente
postmoderna, conformando la entidad visual del conjunto. En ciertas ocasiones va a recurrir a
obras muy famosas de la Historia del Arte, como sucede en El Cristo moderno (2009), un
triptico que, mediante la inclusién del Cristo Crucificado de El Greco (h. 1590), el de
Velazquez (1632) o el de Goya (1780), entre otros, semeja querer establecer una suerte de
evolucién en los modos representativos de un tema tan importante y trascendente dentro de 1la
imagineria religiosa. En el centro, su particular interpretacién, transgresora, mediante una
fotografia de un hombre desnudo frontalmente. Estd claro que la posicién de Avellaned no se
asienta sobre la espiritualidad y serenidad de los anteriores, sino que crea conscientemente
un sentido de incomodidad, una busqueda de resultados alternativos a lo convencional y asumido
desde la tradicién. No hasta el extremo de JAM Montoya y su revisién de las iconografias
cldsicas del Cristinianismo, pero si con una voluntad similarmente iconoclasta que pretende no
dejar indiferente.

Otro ejemplo de cita de una obra cumbre de la Historia del Arte es “La Fornarina”, de Rafael

(1518-1519), localizada en su serie Obras Minimas, y que es intervenida con una irreverencia
que evoca a los célebres bigotes pintados por Duchamp a la Gioconda en su L.H.0.0.0Q. (1919).
El rostro estd parcialmente cubierto por un antiguo billete de 1 peseta, con la efigie de
Fernando “El Catdélico”, y el perfil de la modelo rafaelesca se recorta sobre un fondo de
paisaje desértico y nuboso, mientras que el primer plano ofrece un suelo de cemento, sobre el
que se apoya un somier de muelles? Este elemento procede de la primera imagen de su serie La
cera y la sangre queman (2019), con lo que vemos un claro reaprovechamiento de obras propias
en contextos muy diferentes. Esta serie tiene como factor protagonista al pavimento, sobre el
que se despliegan objetos indefinidos (el efecto borroso contribuye a esta sensacién), como de
desecho, asi como las manchas y las huellas.

Por otro lado, hay alusiones a la contemporaneidad en 129 Die in Jet (incluida en la serie
Obras minimas), en la que se apropia de una imagen que ya habia sido reutilizada, a su vez,
por Andy Warhol en 1962, dentro de esa especial fascinacién que por los hechos luctuosos
sentia el artista estadounidense. A Avellaned, ademds de re-presentar la obra warholiana, le
interesa el detalle especifico del ala rota del avién que se estrelld en junio de 1962, junto
con la palabra inglesa “Die” (“Muertes”). La imagen, mas allad de su terrible origen, vuelve a
recuperar el dramatismo que tuviera en el ambito informativo (periodistico) del que surgid,
frente a la desactivacién de ese componente, no exenta de polémica, llevada a cabo por el
artista Pop en su interpretacién pldstica. Hay una constatacién de la muerte, como en un
sentido eliptico, latente, mediante una articulacién secuenciada, tal como se da en su
escalofriante serie de tres fotos El maldito cuarto de bafo (2009), que oscila del blanco
inmaculado de las baldosas a unos inquietantes chorretones de sangre. No sabemos y no queremos
saber mds, o tal vez si, porque muchas de las imdgenes de Avellaned nos conducen a cierto
desasosiego, a una falta de complacencia, donde lo abyecto puede ser una categoria estética
mds. No es el Unico fotégrafo que ha recurrido a ella, como es el caso del siempre turbador
Joel-Peter Witkin, con el que comparte, en ocasiones, una concepcidén barroca, escenografica a
la hora de componer la toma fotografica.

Estos devaneos con la muerte siguen ddndose en Rocco bajo el agua (2001), un cuerpo desnudo
masculino sumergido, que es “la ensofiacién del guardian de la puerta de acceso al tempietto de
Bramante en Roma”, segun palabras del propio Avellaned. La carne y su destruccién, el cuerpo y
su desaparicién, Eros y Thanatos, que, como propone Ana Puyol en uno de los textos del
catdlogo, “son concebidos, asimismo, como extremos cuya separacidén se une por medio de un
abismo de posibilidades intermedias entre las que deambulan formas henchidas de deseo que
coquetean, a su vez, con el ansia de destruccién”. Consideraciones éstas que nos recuerdan a
los (contra)valores del surrealismo, y sobre los que teorizaron y llevaron a la practica en



sendas obras de pensamiento y de poesia nombres como Georges Bataille o Antonin Artaud, muy
admirado igualmente por Avellaned, hasta el punto de que le ha dedicado una obra en su serie
Memoria intima (2001), que forma parte del Fondo Artistico de las Cortes de Aragén. A esta
misma serie de pequefios fotomontajes, también se adscriben otros artistas, escritores o
cineastas que son homenajeados, y cuya referencia igualmente nos da pistas acerca de sus
intereses estéticos: el Marqués de Sade, David Lynch, Edgar Allan Poe, Federico Fellini, E1
Greco, John Heartfield, Goya o Luis Bufiuel, entre otros. Sin dejar de hablar de Artaud, cabe
decir que en la exposicidén podemos contemplar un ejemplar de su obra Heliogdbalo, el
anarquista coronado (1934), que le inspiraria a Avellaned para componer uno de los fragmentos
filmicos (de proyectos iniciados tiempo atras pero que no llegaron a terminarse) que
finalmente compusieron su pelicula-collage Dulces aguas amargas, presentada en 2006. No es
éste el Unico objeto expuesto en vitrinas ya que también se pueden ver otros libros, asi como
materiales empleados en algunas filmaciones.

Pero no solo de retratos y de fotomontajes se compone la obra de Pedro Avellaned, también
integran esta exposicién otros trabajos que se caracterizan por el uso de técnicas de
laboratorio, y, por tanto, siguen profundizando en la manipulacién -en un sentido creativo- de
la realidad a la que antes aludiamos. Ejemplo de ello son sus Moscas (2008), a las que aplica
la solarizacién y el “rayograma”, procedimientos muy habituales en su admirado Man Ray. Un
motivo heterodoxo, banal, el de los insectos (muy del gusto surrealista, por cierto), que se
manifiesta ante el espectador mediante unas técnicas que generan contrastes tonales,
ambivalencias, claroscuros, acciones contrarias. La apariencia en negativo de las siluetas de
estas moscas configura una sensacién de extrafiamiento muy propio del autor, pero a la vez
tiende a homogeneizar precisamente por “perder su apariencia externa natural” (Sénchez,
septiembre de 2013). Esta obra se presenta en formato poliptico, que es muy numeroso a lo
largo de la muestra, como si Avellaned pretendiese gracias a la serializacién construir un
intento de secuencialidad, que no seria extrafio dada su faceta de cineasta, pero en la que no
hay relato, tan solo sugerencia y elipsis, como hemos referido con El maldito cuarto de bafo.
Similares tonos invertidos y un acrecentado sentido de la secuencialidad advertimos en El
hombre que pretendia escapar (2009), cuya disposicidén recuerda los experimentos de la imagen
en movimiento (descomposicién) desarrollados por el investigador Eadweard Muybridge a finales
del siglo XIX.

También se da el poliptico en Calandina (2009), con la que penetra en el terreno de la imagen
abstracta, fragmentaria (de nuevo), pero no con la idea de constituir un conjunto sino por el
simple hecho de trabajar con las texturas y las superficies. Lo mismo podemos afirmar en sus
obras mas recientes, como la serie Soles (2016), en sendos formatos circulares, que apenas
dejan adivinar nuevas superficies, casi manchas, o en El radiador de Henry Spencer (2020), un
conjunto de lineas verticales paralelas, como si se tratase de una superficie acartonada. Asi
como en otras de finales de los afios 90, como Visceral (1998), series de haces de material
indefinido, cercanos en apariencia al pldstico o a la goma. Y ya, por uUltimo, en Natura morta
(2018), una serie de fragmentos, de nuevo, de darboles, todos idénticos, en un depurado blanco
y negro, sin efectos, sobre un fondo neutro, que nos recuerda la asepsia formal vy
significativa, depurada, de los alemanes Bernd y Hilla Becher.

Por otro lado, el trabajo sin cémara, se aprecia de nuevo en sus Papeles modificados
(1980-2019), que rememoran los tratamientos de los papeles pegados y posteriormente pintados
de los artistas de vanguardia (primeras y segundas).

Gran aficionado a la historia, algunas de sus obras recogen ciertos pasajes en los que, por lo
general, la muerte cobra un protagonismo por el desenlace ocasionado. Asi ocurre en Retrato
imaginario de Simén Bar Giora (2016), un militar judio que protagonizé una serie de luchas
intestinas en el interior de Jerusalén, justo antes de la toma y saqueo de la ciudad llevada a
cabo por el emperador romano Tito, en el 70 de nuestra era. Finalmente Bar Giora seria
capturado y ejecutado en la Roca Tarpeya de Roma, sobre la cual también hay una obra, junto a
un mapa de la capital italiana, que la recuerda. ELl rostro del personaje es una silueta con
las cuencas de los ojos vacias, la boca entreabierta y amenazante, practicamente un espectro.

Finalmente, cabe mencionar que Pedro Avellaned también hace uso de la tecnologia digital. Asi
lo comprobamos en Hombre atrapado (2012), que tiene una versién en color en Sudario rojo
(2012). Unas imagenes que ilustran a la perfeccidén algunas de sus particulares obsesiones y
bisquedas: la necesidad de romper con lo establecido, de expresarse libremente, sin tener que

acomodarse a convenciones formales o morales, la manifestacién de un “universo desgarrado, en
donde domina una percepcién del cuerpo marcada por el dolor y el conflicto” (Ansén, octubre-
diciembre 2014: 129).



Una selecta antoldgica de
obras de Ignacio Mayayo

Siempre es agradable volver al antiguo Casino Mercantil,
aunque los horarios de apertura no lo pongan facil, pues su
sala de exposiciones solo abre de lunes a viernes un par de
horas cada tarde. Y con 1la dificultad afadida del
confinamiento, por la pandemia de Covidl9, muchos no habiamos
tenido oportunidad de ver esta antologica que afortunadamente
ha vuelto a abrir en septiembre. Menos mal, porque Ignacio
Mayayo tiene muchos admiradores, que se han prodigado en buen
nimero para aprovechar la oportunidad de visitar esta
exposicidon donde ha habido una hermosa seleccidn de sus obras
de afos, técnicas y temas diversos. Basta ver ddénde se
concentra mas publico para confirmar que la reputacion del
artista se vincula sobre todo al género del paisaje, asi que
no es de extrafiar que a esos cuadros campestres, tema por otra
parte muy apropiado para una Caja Rural, se haya dedicado la
amplia sala principal, donde podemos encontrar desde sus
tipicas vistas de las riberas del Ebro en Zaragoza, a
estupendos paisajes del Pirineo, u otros terrenos campestres
en los que la mirada se pierde en la contemplacién de los
efectos atmosféricos o la perspectiva aérea, pero también
llaman 1la atencidén algunos toques empastados, muy
isioaincrasicos de este autor. En esta ocasidon presenta
paisajes en los que no suele haber personas, aunque si
maquinaria, maderos, construcciones, u otros elementos que son
testimonio indirecto de 1la presencia humana. Son panoramicas
en las que se evita cualquier anécdota o narrativa, para no
despistar nuestra atencidén mirando al paisaje o, mejor dicho,
a su representacién pictérica. Lo curioso es que ocurre otro
tanto con las pinturas de figuras, expuestas en la otra sala
grande, donde hay retratos de amigos/as que posan como
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modelos, a menudo gente bohemia en actitudes solemnes, sin
evocar tampoco ningln acontecimiento o circunstancia especial.
Algunos son actores, pero Ignhacio Mayayo nunca los representa
en plena accidén, sino agazapados en actitudes meditabundas
antes de salir a escena, incluso durante los ensayos, como
ciertas bailarinas pintadas por Degas, a quien igualmente
parecen rendir homenaje las composiciones de punto de vista
descentrado, muy propios también de la fotografia o del cine,
con sus encuadres en contrapicado. Evidentemente, nada de eso
es improvisado, hay muchas horas de investigacion compositiva
detrds, como también en las vistas de paisajes, que en
absoluto hay que confundir con imagenes tomadas al azar, pues
este artista es un trabajador paciente, a partir de apuntes,
dibujos, bocetos u otros estudios preparatorios, a los que se
dedica otra sala especialmente intima y reconcentrada.. Todo
esto yo ya lo sabia previamente y ha sido estupendo
corroborarlo; pero mi mayor sorpresa ha sido descubrir, en el
sector que sirve de oportuna transicién entre esos estudios,
el espacio protagonizado por 1los cuadros de figuras
introspectivas y la sala grande con los panoramas exteriores,
una modesta superficie de pared con nada menos que tres
magistrales naturalezas muertas o, mejor dicho, domesticadas,
porque no son bodegones de frutas o seres inertes, sino que
centran la atencidén en unas plantas domésticas de vivo
cromatismo. Muchas mujeres artistas suelen tener una relacidn
especial con las macetas, para cuidarlas y/o para pintarlas;
pero también la demuestra Ignacio Mayayo, quien quizd sea
jardinero aficionado, pues revela una gran sensibilidad
poética para estos cuadritos tan estupendos. Bien merecerian
ser el tema monografico de su proxima exposicidén monografica:
ojala que no se haga esperar tanto y, sobre todo, que no sea
tan accidentada.



