Humor, erotismo y evolucion
soclal.

La historia del humor grafico en Espafia es larga y muy rica. La sdtira dirigida a la politica
0o extendida hacia diferentes sectores de la sociedad ha sido una constante en nuestras
publicaciones. Estas han pasado por diferentes fases, sufriendo en muchas de ellas una atroz
censura que nuestros dibujantes han tratado de esquivar de la mejor manera posible. E1
erotismo ha sido uno de los dmbitos mds atacados por la moral biempensante y uno de los
mejores termémetros para medir la libertad imperante en cada momento. Humor verde 1946-2020
plantea los altibajos de temperatura de un recorrido histérico de mas de mas de setenta afos.
Comienza en la oscura posguerra y finaliza en un siglo XXI que pone cada vez mds en cuestidn
la continuidad del papel.

Recoge trabajos de Flavita Banana, Gin, Manuel Bartual o Serafin, entre otros muchos. Miembros
de una profesién que, como destaca Mamen Moreu, es «totalmente vocacional, no es facil vivir
de ella pero tampoco es facil vivir sin ella. Es la forma en la que mejor me expreso. Es mi
pasién desde siempre» (El humor grdfico, Diminuta, 2019). En la muestra se dan cita desde el
humor sutil, con alguna doble lectura, que se producia durante el Franquismo, hasta la gran
apertura que supuso la Transicién. Se alternan portadas y chistes graficos de publicaciones
como Can Can, El Jueves, La Codorniz o Tio Vivo. La Papunovela de El Papus se combina con
alguna imagen de revistas de cercania underground, centrales para el boom del cémic adulto,
como Star o El Vibora. Todo ello a un solo clic de distancia. La evolucién social de nuestro
pais arrastrando el cursor. La muestra continla asi la propuesta de otra anterior, Humor verde
1869-1938. Vifietas erdticas en la prensa espafiola.

La digitalizacién de las exposiciones es un buen planteamiento per se y una manera perfecta de
prolongar la vida de las realizadas en formato fisico, haciendo que lleguen a un publico mas
amplio. En este sentido, la labor de Humoristdn es muy relevante. En la entrevista que Jordi
Canyissa realizé a José Luis Martin Zabala en el ya citado El humor grafico, este destaca
sobre la creacién del proyecto que, desde su punto de vista:

Estamos al final de una época, el final de la época del humor grafico en papel. Y pienso que
ademds tenemos muy mala memoria. De ahi que pensé que habia que recopilar toda esta
tradicién, todos estos autores que forman parte de esta tradicién del humor grdfico y a los
que no se les presta suficiente atencion.

En la muestra se constituye ademds un breve apartado dedicado a la produccién desarrollada por
mujeres. Los arquetipos femeninos dibujados, sexualizados de manera hiperbélica, contrastan
con la falta de autoras. NUria Pompeia fue una de las grandes pioneras, de la que también se
puede encontrar en Humoristdn la exposicidén Mujeres dibujadas, en la que seis dibujantes
aportan su propia versién de su obra: Flavita Banana, Carla Berrocal, Raquel Gu, Susanna
Martin, Paulapé y Ana Belén Rivero. Navegar por la obra de ilustradoras como ellas equivale a
hacerlo por la ruptura de un medio que, durante mucho tiempo, ha mantenido una mirada
masculinizada. La representacién del erotismo define a un pais y su plasmacidén es una tarea de
ambos sexos. El siglo XXI abre y consolida nuevos caminos para reflejar sobre el papel un
aspecto tan importante como natural.
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Obituario. Aida Corina.

La acuarelista Aida Corina ( EmbuUn, 1927- Huesca, 2020) fallecia el pasado dia 26 de febrero.
Su (Gltima exposicién tuvo lugar en 2011 en el Centro Cultural de Ibercaja, en la capital
oscense. Bajo el titulo "Aida Corina. Pinceladas de mi vida. 1975-2011", mostraba una
treintena de obras que recorrian toda su trayectoria. La comisaria de la exposicidn, Virginia
Baig, -critico de arte e hija de la artista- definia su trabajo como intenso, conmovedor y
diverso.

La obra de Aida Corina respira la poética nacida de los sentimientos, del alma, siempre en
constante investigacién para hallar nuevos horizontes plasticos, impresos en sus paisajes, en
su personal visién abstracta de la naturaleza. Hacia 1973, esta artista autodidacta, rompe
con el academicismo e incorpora la temdtica paisajistica desde un punto mds abstracto. Es
importante destacar su trabajo con otros soportes que no son los tradicionales en 1la
acuarela, como el tablex, cartén o yeso. Una técnica que en 1977 le valié el premio de la
Villa de Talence en Francia.

A partir de los afios 80 su pintura se caracteriza por composiciones de paisajes infinitos,
con un estilo inconfundible. Entre 1985 y 1987 realiza una serie sobre paisajes de Aragdén en
la que las referencias reales se traducen en luces y en el sutil tratamiento del color. Aida
Corina empieza a parcelar las superficies creando mundos de ensofiacién. A principios de los
noventa abandona temporalmente la pintura aunque ya en 1997 presenta una coleccién de sus
obras en Huesca. La exposicidén muestra unos trabajos mas complejos en los que destaca el
color y el gesto. La acuarelista propone un tratamiento integral del espacio trabajado en
base a lineas que lo acotan, provocando tensiones internas armonizadas por el colorido. Con
la entrada del nuevo milenio su obra se caracteriza como indica Virginia Baig "por una
indagacién intima y un canto a la luminosidad". La magia y el lirismo de Aida Corima forman
parte de la historia contemporanea de la acuarela en Aragdn.

Solovki. Juan Manuel Castro
Prieto y Rafael Trapiello

Esta exposicidn es el resultado de dos viajes que hicieron Juan Manuel Castro Prieto y Rafael
Trapiello a Solovki en el verano de 2015 y en la primavera de 2016. Castro simultanea su
trabajo de fotdgrafo con el de positivador de otros autores, es premio nacional de fotografia
2015. Trapiello centra su trabajo en el hombre, el territorio y la relacién entre ambos.

Solovki es como se conoce en Rusia a las islas del archipiélago Solovetsky, en mitad del Mar
Blanco, congelado ocho meses al afio. Alli se funda un monasterio en 1429, sus principales
construcciones son del siglo XVI, con una gran fortaleza, en 1992 fue declarado Patrimonio de
la Humanidad, pero a la belleza se le une su funesto pasado, desde Ivan el Terrible fue
empleado como prisién, tras la revolucién bolchevique se instala alli el Campo Solovki de
Prop6sitos Especiales, campo de prisioneros del que era imposible evadirse y donde se
ensayaron los métodos de tortura, reclusién y trabajos forzados del gulag. Hoy es un centro
de peregrinacién para los ortodoxos rusos, y en verano lugar turistico por la belleza de las
islas.

En la actualidad el gobierno, las autoridades de las islas, los monjes y los habitantes,
quieren borrar y destruir todo vestigio de lo que alli ocurrié e impedir la labor de los
historiadores. Los fotdgrafos indican que tuvieron que optar por una estrategia narrativa mas
cercana a la poesia que al documental, a la sugerencia que a la mostracién, y hacer uso de


https://aacadigital.com/articulos/obituario-aida-corina/
https://aacadigital.com/articulos/solovki-juan-manuel-castro-prieto-y-rafael-trapiello/
https://aacadigital.com/articulos/solovki-juan-manuel-castro-prieto-y-rafael-trapiello/

herramientas simbdlicas.

La exposicidén se divide en cuatro bloques temdticos, primero el monasterio y los monjes, que
representan el hermetismo y el poder, pertenece a la iglesia que aqui es la autoridad
absoluta. Retratos de monjes con iconos, otros en las puertas de humildes casas o recorriendo
las nevadas calles, solamente el infinito blanco de la nieve y el intenso negro de sus
hdbitos. También los vemos contemplando la hermosura de las quietas aguas, otros ataviados
con doradas casullas. Una procesidén religiosa entre nieve que perfectamente podria ser una
fila de prisioneros. Encontramos fotos de devotos y de peregrinos. El Kremlin, que significa
fortaleza, el monasterio difuminado por la niebla, mas que una visidén romantica nos hace
pensar en su oculto pasado.

En segundo lugar encontramos fotografias de una isla helada y su belleza, junto una galeria de
retratos de gente comin, los habitantes de Solovki, ninguno fue testigo del tragico pasado,
pero todos lo conocen. Ancianos campesinos de rostros arrugados en primer plano, la persona
mas vieja de la isla, el farero, sentado en la cama del habitdculo que ocupa, jévenes leyendo
0 posando, un chico con una camiseta con la imagen de Che Guevara, una chica preciosa
sosteniendo un icono, personas en los interiores de sus casas de madera, trabajadores, nifos..

El tercer bloque refleja la vida cotidiana de la isla, nifios en el colegio o mirando la
televisién, jugando en sus casas o en parques nevados, deslizandose con trineos, caminando por
la nieve con nevisca o con sol, padres con sus hijos, coches en las heladas calles, personas
que arrastran trineos, barcos.. Son imagenes costumbristas que reflejan la vida en unas islas
aisladas del exterior por el mar y la dureza del clima.

En el dltimo apartado quieren dejar constancia aunque sea de forma metaférica, de lo que alli
ocurrié, porque todas los rastros que perduran se estan borrando por la connivencia de la
Iglesia Ortodoxa con Putin, porque "no se puede justificar todas las atrocidades de Stalin, el
mas sanguinario entre los lideres comunistas", y quieren recordar que la funcién principal de
la fotografia es la memoria. Asi nos muestran la imagen de una mujer tras la alambrada del
aeropuerto, una familia que celebra un picnic frente a una gran llanura nevada entre el humo
de una fogata, el trabajador sentado en la litera del barracén, la ventana sellada con
tablones, los campesinos rezando ante las cruces de un cementerio cercano al lugar donde
estaban las celdas de castigo, imagenes que parecen proceder de otras épocas.

Acompaifan a la exposicién fotografias pertenecientes al archivo de Yuri Brodsky, el
historiador experto en Solovki en la época del gulag, y un video de Castro con material de una
pelicula de propaganda fechada en 1928, junto con imagenes tomadas por Castro y Trapiello.

Son obras llenas de belleza y espiritualidad, casi pictéricas, que nos recuerdan en ocasiones
a Friedrich, y nos muestran que los lugares tienen memoria aunque se quiera borrar sus
huellas.

Luz de jardin sonoro

Dejo que lo sucedido adquiera unos limites casi libres, a modo
de sfumato. Y ya no me esfuerzo en codificarlos con fechas ni
contornos de dietario De este modo me dejo sorprender por las
supuestas coincidencias.

En el maremagnum de artistas conocidos, presentados,
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estudiados, adquiridos y protegidos, los afos y los siglos se
regocijan en un remolino estético, como decia, sin limites
precisos.

Asi ha sucedido hoy en la Lonja de Zaragoza. Al visitar
la exposicién de Paloma Navares me ha sorprendido ver dos
piezas, grandes fotos de flores, hibiscus creo; hace afos, en
ARCO me conquistaron otras dos obras similares: en los pétalos
gigantes de aquellas delicadas flores se vislumbraban palabras
escritas con tenue caligrafia. Pedi a un amigo que me
acompaflaba que realizase unas fotos, que posteriormente me
envidé en papel, y todavia hoy las conservo. Pues aquellas dos
obras eran de ella.

En esta exposicidén Paloma nos muestra una panoplia de sus
40 anos de trayectoria. Hay que recordar que Paloma Navares ha
sido una pionera en el arte multidisciplinar. Ella explica que
hace 40 anos era casi soledad ser artista visual-
multidisciplinar. Nacieron nuevos paradigmas al wusar
tecnologias audiovisuales y multimedia, como fue el caso
generacional de Bill Viola, Vito Acconci, Juan Downey o Nan
Hoover, que nos acostumbraron a 1la videoinstalacién,
performances, nuevas formas artisticas con obras no estdaticas,
dando el paso al ambiente en movimiento, envolvente para los
sentidos, a través de dinamicas visuales y sonoras.

Tras su primera exposicidén de pintura en 1977, se
distancié de este medio y los elementos tecnolégicos fueron la
pauta de ruptura. En los afos 80 se inicia en trabajos
performativos con danza, dirige video festivales y fascina con
trabajo en exterior: rueda animales en sus minldsculos recintos
de unos 3x3m; hay tres tigres, cinco panteras. Graba su
movimiento, desconcertante en similar espacio, y espejos
reproducen la circulacién de los animales. Su ritual pausado,
hipnoético, un ir y venir claustrofdbico, que, en el caso del
tigre, huye por un instante al “beber” un rayo de luz solar.

Todo nos lleva a explorar conceptualmente los temas



humanos universales.

Paloma comenta detalles de su infancia claustrofdbica en
un 1internado; sin embargo, cita con precisidon el hecho de que
una monja la enseflara a superponer un cristal sobre imdgenes y
calcar para poder dibujar con mas comodidad, ya que tenia unos
problemas de vista que han persistido, con numerosas
operaciones, habiendo tenido incluso tiempos de ceguera
absoluta.

Todas las etapas llegan y desaparecen las agarraderas y
los puntos en que apoyarse. Relata mds cuitas personales que
se convierten en hitos vitales, pero nunca transfiero lo que
el artista me refiere en privado.

El edificio de la Lonja ha sido un emocionante reto,
pues en este espacio-luz puede ofrecer varios niveles, de
fragilidad, transparencias y vuelo!

Sombras del suefio, vuelos de belleza que se recompone en
si misma para seguir adelante, sentimiento como “la emocidn de
flotar fuera de mi, y vencer con mi vuelo este espacio”.
Hallamos pues la modernidad de las obras de Paloma en un lugar
de vuelo de 1541, probablemente el edificio renacentista mas
importante de Aragén, la bella Lonja de Zaragoza.

Desde el inicio del recorrido, me son cercanos los videos
de animales que Paloma ha realizado en los anos ’'80. Me llevan
a la infantil fascinacién de visitar zooldégicos en grandes
ciudades, porque era el Unico medio para estar en vivo cerca
de los animales no domesticados que amaba. Con el paso del
tiempo comprendi que eran recintos de arcaica y cruel
didactica, que hace mas de 100 afios si podian representar una
enciclopedia viviente. Asi aprendi a emular a los felinos en
su paseo lento, a diferenciar los elefantes asiaticos o
africanos, en tantos dias inolvidables y a notar cémo
nosotros , los visitantes, éramos observados con cierta
displicencia y aburrimiento por todos aquellos seres cautivos,



alejados para siempre de su arriesgada libertad.

En el video del tigre, al ser interceptando por un haz de
sol, empiezo a comprenderla importancia que adquiere para la
artista 1la luz que hace visibles las cosas, y el periddico
oscurecimiento dramatico de la ceguera.

En los 90, con “Jardin de la memoria”, se adentra ya en
la iconografia de la mujer, con extractos de pintura clasica
— véase Lucas Cranach— en una especie de apropiacidén de 1los
cuerpos pintados, casi un sistema répertoire.

Y entramos sin ambages en los temas fundamentales para
Paloma Navares : la naturaleza y el mundo femenino. Sus
intereses vuelan en amplios circulos universales, siendo
activa en el pensamiento feminista, el género y la naturaleza.
Defensora del género en todas sus etapas, creando tributo a 1la
situacién de 1la mujer en la historia. Pero yo diria que su
concepto constante es el humanismo. Consigue combinar todo
ello con narraciones visuales. Tanto la naturaleza como el
mundo femenino, son tema universal, en el que somos
prescindibles, pero todo remite a nuestra presencia invisible,
insoslayable humana conditio, simple y compleja al tiempo. Se
ha posicionado en un modelo pandptico, que le permite ir vy
venir en los tiempos de la historia y sus remotos lugares.
Todos los soportes son validos, y asi encuentra-descubre-
incorpora a su iconografia el lenguaje escrito, palabras
recuerdo de quienes incidieron en su creacién. Mundos de
mujeres o mujeres en el mundo. Casi un sutil ofrecimiento
etnoldégico para reflexionar.

Navares nos recuerda con sus obras como podemos constatar
en el tiempo “los mundos” de las mujeres que acomunan variados
objetos y gestos de opresidn-supresién y olvido por constante
relegacion, a lo largo de los tiempos y en innumerables
territorios. Innegable la transmisidén genética, la germinacidn
de culturas remotas y cotidianas, incluso a través de
lenguajes inventados para conservar sus comunicaciones



salvaguardadas de la supremacia jerdarquica masculina.

Me gusta ver sus obras sin un orden establecido, porque
me muevo por instinto, y me sumerjo en cada obra desde mi
tiempo liquido. Hago mi periplo circular de la exposicién,
casi de animal recluido en uno de esos cilindros de luz,
claustrofobicos, que me aislan del aire y de mi propio vuelo,
mi circunnavegacidén - viaje personal por esta vida-,
recordando las voces y los susurros de todas las mujeres de la
especie, en un continuum que no consigue descanso, pues cuando
algunos fragmentos de nuestras sociedades alcanzan luz vy
justicia, siempre persiste un eclipse, y en la parte de sombra
renacen y reviven las primitivas ofensas.

Veo, asi, que Paloma Navares elige la grafia en infinitos
soportes como permanencia del legado ontoldgico. Hay un
hibrido — el doble significado de lo expuesto- : el objeto mas
el simbolismo que adquiere con la luz o la transparencia. La
eleccidén de material fungible.

Procede a desmaterializar recurriendo en su trabajo a
foto, acetatos, metacrilatos, que prometen fragilidad etérea y
ambigua, en una deconstruccidén en la que, en sentido
filosdéfico, va perdiendo validez el tiempo, via desguace y
fragmentacién. Reflexiona sobre el tiempo y sus circunstancias

Me gustan sus “jardines colgantes”, formados por piezas
de metacrilato, unidas por anzuelos, y Utiles de pesca varios,
en infinito movimiento como una lluvia semitransparente, que
desvela y perfila un attrezzo ambiguo, entre lo bello (el
“anzuelo”) y lo atroz, para que la mirada los atraviese y ya
no sea igual.

El vuelo es una libertad que Paloma usa para dar voz, luz
y visibilidad a quienes no pueden gritar su desolacién,
oprimidos por injusticias. Y tras el atractivo de esa sutileza
Lllamativa, se mimetiza, diminuto, el dolor o la insistente
humillaciodn.



Y cuando nos envuelvan las flores vibrantes, fotos o
fragmentos de luz, los cantos rodados, saxa loquuntur, que
silencian frases como “un viernes, Virginia Woolf desaparecio
en el agua”, un acercamiento reflexivo sobre el suicidio, como
salida Ultima del dolor, veremos que las flores del jardin de
Paloma son soportes de un poema, con las voces del silencio de
poetas suicidas, o flores heridas como las amapolas de sangre
en memoria de Rwanda. Curioso este binomio asociativo que la
flor plantea : tanto Muerte como Mujer.

Para entonces, ya nos habremos adentrado en la belleza
que se ofrece transparente en los fragmentos, teselas, de un
mensaje afilado, Utiles de pesca, materiales transparentes
para acercarnos y alejarnos, asomarnos y filtrar, silencio
visible, variaciones, en fin sobre la muerte, affabulazione
como eco de la obra de otros, se hace experiencia artistica.

En realidad lo que vemos es la ausencia, pues nada de lo
que o de quien hace mencidén esta materialmente ante nosotros,
es la idea, la memoria de todo ello lo que nos insinla en un
halito melancélico de ensonaciones, soledad.

Un inmenso jardin mudo donde Paloma Navares cuida las
flores-voz-memoria de todas las mujeres, que se mueren Como
flores. Como si las flores fueran mujeres de todas las épocas
rebrotando infinitamente y marchitando al ritmo de las olas.
Graba su pensamiento en la imagen realizada (video/foto), la
visidén del mundo en pedacitos indelebles, la natura intima de
las cosas, la indomable esperanza.

Con esta poesia del silencio, Paloma Navares evocara
costumbres atavicas para que descubramos un viaje hacia el
Jigai, ritual suicidio de la mujer del samurai, el Kwaiken,
daga doble filo para realizarlo , o Nidshu, un 1idioma secreto
de las campesinas de Hunan (sur de China) que tienen la
limitacién de ser analfabetas, pero han inventado un
vocabulario, y lo reflejan con bordados en la ropa como lienzo
de sus secretos, bordados que, también como flores que se



marchitan, solian ser quemados en el funeral de la autora.

El deseo de Paloma al crear es pintar el vuelo (no el
pajaro), sino la emocidén, el halo que deja. Y esa es la
belleza efimera de sus obras. Pero cuando vean sus
exposiciones sentiran que tras la aparente fragilidad un halo
cruel y atavico nos inquieta.

n

Decia Luchino Visconti que
spiriti, sempre”.

l'arte deve muovere gli

Asi lo notaran, en los pajaros que han volado, y ya no estan,
en los perfumes que se fueron y las sensaciones que dejaron.
La intangible esencia perfumada de las palabras escritas en
los pétalos de flores iluminadas, lo que deja de ser, la
ausencia. El viaje hacia la nada o hacia la memoria universal.

Y un apotegma de Paloma Navares : “La luz se opone a la
muerte”

Sorolla, dibujante de
impresiones.

El dibujo, es una expresién artistica con entidad propia. Prefacio de la obra definitiva del
artista, que define su creatividad. Para la prdactica de esta técnica, el artista se vale de
materiales como son un lapiz, una pluma o cualquier objeto semejante. Al contrario que en
Espafia, que considerdé el dibujo como “arte menor”, Italia 1o valord como plasmacidén directa y
genuina, llegandolo a comercializar como si de una obra de arte se tratara. Muchos dibujos de
los artistas mds notables de los siglos XVIII- XIX, duermen ocultos, el suefio de los justos,
en carpetas y albumes de museos y bibliotecas de todo el mundo, esperando ser estudiados y
catalogados. Para los modernos artistas decimondénicos, los dibujos habian 1llegado a
constituirse en obras preciadas dentro de la produccién de los artistas, que los regalaban,
exponian y atesoraban como una faceta mds de su trabajo, muestra también de su maestria-Ningun
pintor formado en la Academia en el siglo XIX dibujard mal. La Academia no transmite el genio,
pero si un oficio sélido y, desde luego, una disciplina estricta en relacién con el dibujo,
que, en Espafia y en tiempo de Sorolla, seguia considerandose el fundamento de la pintura-
Sorolla y sus contempordneos eran, pues, conscientes de la importancia del dibujo, no solo
como apoyo a la realizacién de obras pictdéricas, sino también por si mismos, porque en ellos
“se encuentra la clave de la expresién”.

Los dibujos de Sorolla son un aspecto no tan conocido de su obra, y el propio pintor apenas
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los expuso ni los vendidé. No los considerdé productos acabados y, de hecho, no suelen serlo:
son estudios, apuntes, ideas, notas..Cuando vemos un cuadro de Sorolla, siempre se habla de su
espontaneidad, de su rapidez de ejecucién y capacidad para fijar el instante fugaz, en cambio
la grafica de Sorolla nos proporciona muchos otros datos del pintor, especialmente de su
actividad creativa: cémo era su forma de trabajar, qué le interesd, qué caminos siguid y
cuales abandoné, en qué tipo de cosas se fijaba, cémo entendia el arte, incluso qué
reflexiones le suscitaban sus propias obras. Pero también nos ayuda a profundizar en aspectos
de su personalidad, como su enorme disciplina y cardcter infatigable, su amor por la
naturaleza y por la familia, su sentido del humor. Sorolla mostré siempre una clara
preferencia en sus dibujos por el uso del ldpiz y del carboncillo, pero también empled otros
procedimientos como la acuarela o la tinta la pluma o pincel. Por fortuna se conservan
bastantes cuadernos mas, aln completos y encuadernados, de diferentes épocas y de diversos
tamafios. En ellos se mezclan distintos dibujos en cuanto a técnicas y temas, lo que nos da una
idea de cémo el pintor trabajaba continuamente. Con el carboncillo obtiene un perfilado
preciso, un acabado perfecto en carnaciones y cabello, sirviéndose de los suaves difuminados
para sombrear. Con el clarién marca ligeros puntos de luz, y con el blanco luminoso del
gouache consigue definir el volumen a base de pliegues en la zona del cuerpo, una zona que
deja apenas apuntada con el carboncillo por la parte inferior, como si la figura se
desvaneciera, algo acorde con su manera de dibujar.

Una exposicién, en la casa-museo que lleva el nombre del pintor valenciano, aborda este y
otros temas. El caso de Sorolla es fundamental para avanzar en el andlisis de su técnica y
para comprender los retos que le planteaba cada una de sus obras. Resulta especialmente
interesante para entender la relacién de Sorolla con el dibujo, y en definitiva, para llegar a
conocer mejor al artista y su obra. La delicadeza de los materiales graficos y su extrema
sensibilidad a la luz desaconsejan, ademds, que se expongan con frecuencia, por lo que esta
muestra se presenta como una ocasién excepcional.

Dibujante prolifico y constante.

Hemos visto cémo el dibujo es en muchos casos el principio de las grandes obras de Sorolla, ya
sea en bocetos rapidos, a veces en hojas robadas a otros fines o en las lineas sobre el lienzo
para componer sus cuadros, que tapard después con la luz tan caracteristica de su obra. Porque
Sorolla, ante todo y sobre todo es pintor, y por eso, también es dibujante. Dividida en cuatro
bloques, la exposicién comienza con algunos dibujos realizados por un Sorolla muy joven, que
acaba de terminar sus estudios en la Academia de Bellas Artes de San Carlos. En ellos
predomina el paisaje tomado directamente del natural, en la linea de lo que venia haciéndose
en la escuela levantina, y que el pintor explora con distintas técnicas: 1dpiz o carboncillo,
acuarela, tinta o gouache. Técnicas que utilizard ya, en mayor o menor medida, durante toda su
carrera. Todo se va reflejando en sus dibujos, como se percibe en la seleccién de este primer
apartado. Realizados en soportes muy distintos, con técnicas y estilos diferentes, en ellos
vemos la seguridad que va adquiriendo la linea y la evolucién del trazo, asi como 1la
modificacién temdtica que van experimentando. Nos muestran también cémo trabaja el pintor,
cudles son sus intereses, hacia dénde se encamina su busqueda. El dibujo como canal de
experimentacidén y disfrute parece alcanzar su maxima expresién en las escenas de intimidad
dentro de su hogar. De la familia del pintor se conservan numerosos dibujos, en los que vemos
a su mujer, Clotilde, o a sus hijos, Maria, Joaquin y Elena, mientras realizan tareas
cotidianas como coser, estudiar, leer o jugar, y a veces posando. Estos dibujos son de los mas
bellos del pintor, porque plasman la vida cotidiana mejor que lo harian las fotografias, y
ademds nos presentan a la familia de Sorolla a través de sus ojos. En muy pocas ocasiones
serdn estos dibujos estudio para una obra posterior, pues son puro entretenimiento.

A 1o largo de la carrera del artista vemos un uso constante del dibujo para estudiar
composiciones, algunos son estudios de parte o de la totalidad de la composicién en los que el
pintor intenta ordenar la escena, colocar cada figura en su lugar para hacerse una idea de
conjunto. Son, por tanto, dibujos rdpidos, de trazos fugaces y certeros, en los que las
figuras son, en muchos casos, meros bultos. Estos dibujos nos sirven para introducir otro tipo
de dibujo de Sorolla, el que realizard directamente sobre el lienzo. En esta seccidn de la
muestra, pueden verse algunos de los dibujos preparatorios mds espectaculares de Sorolla. Su
contemplacién y andlisis ponen de manifiesto cudnta premeditacién, cudnto estudio y trabajo
hay detrds de sus lienzos. Destacan por sus grandes dimensiones, con mds de dos metros de
alto, los dos dibujos previos para sendos retratos del rey Alfonso XIII y la reina Victoria



Eugenia, que se muestran por vez primera.
El mundo a través de los ojos de Sorolla.

La vida que el pintor valenciano plasma en estos dibujos es la cara amable y alegre de la
ciudad, sus momentos de ocio, los ambientes llenos de elegantes burgueses. La fama que obtuvo
en vida el pintor, le permitidé viajar mucho, conocer grandes ciudades como Paris, Londres,
Nueva York, a codearse con importantes personalidades, a moverse en ambientes cosmopolitas.
Probablemente fue Paris la que despertd en el pintor un mayor interés por las escenas que se
desarrollaban en las calles y en los establecimientos plUblicos. Sorolla, mas interesado en ese
momento en el naturalismo que en el impresionismo, no fue sin embargo ajeno al embrujo que la
vida de la gran ciudad ejercia sobre los artistas. De la estancia de Sorolla en Nueva York ese
afio de 1911, se conservan también una serie de dibujos- tomados desde las altas ventanas de la
habitacién del hotel y pintadas al gouache, que se exhiben todas juntas por primera vez en el
Museo-, con lo que el pintor nos dejé otro testimonio de la vida de las grandes ciudades, no
la que se desarrolla en el interior de cafés y teatros, sino la que sucede en sus calles,
verdaderos escenarios de los cambios profundos y vertiginosos que experimentaba la urbe a
principios de siglo.

Sorolla. Dibujante sin descanso. Fundacidén Museo Sorolla. Hasta el 10 de mayo del 2020

Silvia Castell. Pailisajes en
el limite

Licenciada en Bellas Artes por la Universidad de San Carlos de Valencia y perito en ceramica
por la Escuela de Ceramica de Manises. El nlcleo de la linea de investigacién de Silvia
Castell es el territorio y el paisaje, con un predominio de abstraccién geométrica que ha ido
evolucionando a aspectos mds organicos.

Trabaja la pintura sobre tela o madera, en sus collages emplea mapas, planos y diversidad de
elementos como plasticos o barro cocido, ha realizado originales ilustraciones para revistas
culturales, y sobre todo se manifiesta a través del grabado, la xilografia, unas veces sobre
hojas de libros y revistas otras sobre diversos papeles a los que les imprime la fuerza y la
materialidad de la madera. También nos ha mostrado grandes composiciones xilograficas en las
que elefantes con su arrugada y potente piel caminaban por tierras resecas y agrietadas. El
color lo aportan pigmentos, pinturas acrilicas y tintas offset.

En momentos anteriores actuaba sobre mapas topograficos en los que contundentes masas de color
dejaban ver siluetas de lo que parecian ser torres puntiagudas. Esas siluetas muy repetidas
en su obra, unas veces estdn delimitadas por perfiles finos sobre intrincados patrones de
costura, y otras pintadas sobre diferentes fondos de color. En sus telas grandes campos
geométricos se apoderan y cortan espacios de suave y difuminada coloracién.

Para Espacio en blanco ha efectuado un gran mural compuesto por tres piezas en xilografia de
gran formato a modo de mosaico, trabajadas con maquinaria eléctrica e impresas a mano con
tintas offset sobre papel manila.

Introduce la exposicién una frase de Manifiesto del tercer paisaje del polifacético jardinero
y paisajista Gilles Clément, definiendo estos lugares como “espacios indecisos, desprovistos
de funcidén a los que resulta dificil darles un nombre”. Partiendo de estos espacios
olvidados, que no pertenecen “ni al dominio de la sombra ni al de la luz”, Castell realiza
estos grabados en los que diversas masas vegetales se alternan con alglin elemento
arquitecténico invadido. Apreciamos una imparable y dindmica ocupacidén de espesura y de vida.
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E1l abandono convierte una construccién en un lugar magico, misterioso, no sabemos en qué
momento se ha producido, ni en qué momento los matorrales salvajemente se han apoderado del
espacio. Su limite era la civilizacién que no va a llegar. Donde no interviene el hombre 1la
naturaleza ocupa su lugar.

Silvia Castell en toda su obra ha demostrado un gran dominio de las texturas. Aqui, con sus
grabados consigue unos sorprendentes efectos sobre el fragil papel manila en blanco y castafio,
que con el contraste de las tintas en negro, verde y azul consigue el efecto de estar
realizados sobre seda de color plata y dorado, una delicadeza préxima a los grabados ukiyo-e.

Transformaciones. Arte vy
cultura de finales del XX a
través de 1la coleccion
Escolano

En 1996 Ramén Escolano y Carmen Olivares donan su importante coleccién de arte grafico al
Gobierno de Aragén. Desde aquel momento hemos podido disfrutar en muchas ocasiones de
muestras de este legado de mas de 700 obras correspondientes a 400 importantes artistas
internacionales de todas las tendencias de los afios 50 a finales del siglo XX. La exposiciédn,
que ocupa en este momento el Patio de la Infanta, comisariada por Alejandro Ratia, es otra
nueva forma de acercarnos a la coleccién, como nos indica el comisario es la historia de dos
transformaciones paralelas, la transformacién de la sociedad y la transformacién del arte. El
arte, que por supuesto es reflejo de su tiempo, nos da las claves de las transformaciones
socio-politicas que se han dado en el siglo pasado.

Se exponen obras de 55 artistas pertenecientes a variadas técnicas de estampacidn:
aguafuerte, aguatinta, punta seca, serigrafia, litografia, linografia, xilografia, offset.. Y
también diapositivas. Ratia ha organizado la exposicién en ocho apartados. ELl primero,
Monstruos metafdricos, plasma cémo la sinrazén de las grandes tragedias, guerras, exterminio
han influido en las manifestaciones artisticas posteriores. Tal como anunciaba Valle-Inclan a
través de Max Estrella, el sentido trdgico de la vida s6lo puede darse con una estética
sistematicamente deformada, “El esperpentismo lo ha inventado Goya. Los héroes clasicos han
ido a pasearse en el callejon del Gato”. Vemos en este apartado obra de Maryan sobreviviente
de Auschwitz, Devoraciones de Joan Pong, y las monstruas de Antonio Saura y Luis Gordillo,
esta Ultima, en color, perteneciente a un momento en que se va vislumbrando el cambio.

Conciencia politica. El arte grafico desde siempre ha sido vehiculo de cambios, otra forma de
lucha contra la represién, de concienciacién politica y social. Encontramos los campesinos y
obreros de José Ortega, miembro del partido comunista y represaliado politico, fundador del
grupo madrilefio de Estampa Popular. Predominando el arte conceptual con Artur Heras, Joan
Rabascall La voz de su amo, Alberto Corazén y el billete de metro con la imagen de Marx, la
esvastica de espadas y bastos de Brossa, el Equipo Crénica con su polil para el Museo de la
resistencia Salvador Allende, y Eulalia contraponiendo la familia de Carter con una de
obreros.

Cambios sociales. En este capitulo comprobamos todas las contradicciones que se dan por los
cambios que se estdn produciendo. Vemos una mirada irénica y edonista en el grabado de Charo
Pradas o en obras de la Movida madrilefia representada por Ceesepe y Patricia Gadea, también en
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los juegos erdticos de Zush o Antoni Miralda y el sentido del gusto con sus lenguas
multicolores. Las transformaciones de la mujer, el cambio de las relaciones entre sexos en
Arranz-Bravo y Bartolozzi, el paso de mujer objeto en el arte, representado por Picasso Le
peintre et son modéle o Wessellman Great American Nude, a mujer sujeto y su mirada critica con
Maniqui de Maruja Mallo.

Realidad teatralizada. A finales de los aflos ochenta se inicia en parte de la sociedad y por
tanto también de determinados artistas un desencanto, un pesimismo, por otro lado, recurrente
en Espafia en muchos de sus periodos, como el muy conocido del 98 y la Espafia negra. Ante los
cambios de décadas anteriores y las mayores perspectivas esperadas por algunos, nos
encontramos con unas generaciones vacias, que han perdido sus valores. Esto viene reflejado
por Navarro Baldeweg en La detencidén del columpio, parado en pleno ascenso en una habitacién
totalmente vacia, con Juan Mufioz en ese recibidor con un desocupado sillén delineado en blanco
sobre fondos totalmente negros. Curro Gonzalez presenta una mano que descorre una cortina,
que a modo de teldn teatral nos permite ver la reunién social que se estd celebrando detras.

Arte y entorno. Es en la segunda mitad del siglo XX cuando ya se dispara la alerta
medioambiental y la preocupacién por su cuidado. En esta seccién encontramos las idilicas
serigrafias de la Hermandad Pictérica e Isabel Villar con un paraiso en el que la mujer toma
protagonismo, Vicente Ameztoy en Parque natural presenta imdgenes que podriamos calificar de
utépicas. Chema Cobo con Animales salvajes. Animales domésticos. ElL Land Art esta
representado con un ejemplo mads conceptual en Ejercicio de transformacién en el paisaje de
Fernando Megias, en V.0.A.EX. Viaje de (H)ormigén por la Alta Extremadura de Wolf Vostell.
Arte efimero en el Proyecto para el monumento de Coldn en Barcelona de Christo y en el album
de 27 diapositivas de arte ambiental, Contranatura, de Luis Muro, que restauradas digitalmente
para esta exposicién, se proyectan ininterrumpidamente en un documental.

Conceptos espaciales. Con el perfeccionamiento de los procedimientos de estampacién los
artistas que han trabajado con espacios, degradaciones y campos de color, han podido conseguir
obras graficas de gran calidad. Lucio Fontana reproduce sus incisiones, Leopoldo Novoa por
medio de gofrado imprime relieve a sus obras, como Tapies. Los volUmenes geométricos de
Teixidor o los campos de Juan Uslé, las zonas garabateadas de Gerardo Delgado, el espacio
cortado de Gonzalo Tena y las vibraciones de los bandas de Fernando Lerin, estdn representados
en este apartado.

Triunfo del color. En la explosién de color que dominan las obras de este apartado podriamos
incluir, por la preponderancia del mismo entre sus cualidades, grabados ya mencionadas en
otros grupos. Encontramos obras que han caracterizado los afios ochenta, los afios pintados,
como las de Elena Blasco o Enrique Larroy, asi como los grabados de Dis Berlin para acompafiar
las poesias de José Carlos Llop en Morandiana, grandes individualidades como Mird, o
pertenecientes al Informalismo, Luis Feito con sus magnificos rojos, amarillo y negro. Arte
Optico como el impactante amarillo de Eusebio Sempere, y abstraccién geométrica, o mejor arte
concreto, con las estupendas serigrafias de Lhose y Max Bill.

Memoria de los objetos. El grabado también ha conseguido transmitir la materialidad de los
objetos y sus texturas, asi como los volimenes de obras arquitecténicas o escultdricas, en
este grupo encontramos obra muy potente de dos escultoras, muy matérica la de Cristina
Iglesias y un expresionista entramado de hierro negro de Angeles Marco con Salto al vacio.
Tharrats en Invitacidén al viaje combina litografia y collage. Francisco Farreras imprime al
grabado la materialidad de su obra y el también expresionista abstracto Lucio Mufioz siempre
trabajando sobre madera a la que hiere y quema, a la hora de grabar hace xilografia, con una
obra oscura y expresiva. Sobre plancha de madera estd también realizada la delicada obra de
José Maria Sicilia. Cierra la exposicién una obra de 2010 de Ricardo Calero donada por el
autor para formar parte de esta coleccién, grabada en las calles de Fuendetodos, empleando por
térculo una apisonadora, por tinta agua de lluvia y piedra caracolefia tipica de este lugar,
muy porosa y con fésiles, que aporta a este original y bello grabado gran simbolismo.




Acta de la reunion anual de
la Junta Directiva

En 1la reunidén de la Junta Directiva de AACA que tuvo lugar el
viernes dia 31 de enero de 2020 a las 18.00, en la biblioteca
del IAACC Pablo Serrano en Zaragoza, se trataron 1los
siguientes puntos:

1- Aprobacién, si procede, del acta anterior (se aprobd).
2- Revision de los nuevos estatutos de AECA.

3- Evaluacién de las solicitudes de entrada de nuevos
miembros.

Se acordé posponer las solicitudes hasta que los nuevos
estatutos se debatieran en la prdéxima reunién de AECA.

4- Cambios en la secretaria de la revista AACA Digital.

Se aprobdé que la nueva secretaria fuera la historiadora vy
critica Carlota Santabarbara.

5- Ruegos y preguntas (no hubo nada a resenar).

Premios AACA 2019

Tras votacion en la Asamblea General celebrada el 31 de enero
de 2020 en el IAACC Pablo Serrano, la Asociacién Aragonesa de
Criticos de Artelos siguientes decididé otorgar los siguientes
premios correspondientes al ano 2019:
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— Premio al artista aragonés o residente en Aragdén menor de 35
afos que haya destacado por su proyeccién artistica. Concedido
ex aequo a Alejandro Azén y Lorena Domingo.

— Premio a la mejor publicacion sobre arte contempordneo de
autor o tema aragonés. Concedido al libro Las ciudades
histdéricas y la destruccion del legado urbanistico espanol.
Fernando Chueca Goitia, Ascensién Hernandez Martinez,
Zaragoza, Prensas de la Universidad de Zaragoza, 2019.

— Premio a la mejor labor de difusidén del arte aragonés
contempordneo. Concedido al programa Aténitos Huéspedes, de
Aragon TV.

— Premio al mejor espacio expositivo sobre arte contemporaneo.
Concedido a la Galeria Libreria La Casa Amarilla (Zaragoza).

— Gran premio al mds destacado artista aragonés contemporaneo
objeto de una gran exposicién. Concedido a Paco Simén, a raiz
de la exposicién Paco Simén. De vuelta al futuro, desarrollada
en el Edificio Paraninfo de la Universidad de Zaragoza del 28
de febrero de 2019 hasta el 27 de abril de 2019.

— Premio especial Angel Azpeitia. Concedido a enLATAmus
(Remolinos).

La entrega de los Premios AACA 2019, prevista para el dia 17
de marzo, a las 19:30 en el Instituto Aragonés de Arte y
Cultura Contemporaneos (IAACC) Pablo Serrano, fue pospuesta
por la crisis creada por la enfermedad por nuevo coronavirus,
COVID-19. Se realizard en fechas posteriores, cuando la
situacidén se haya normalizado.



Acta de 1la reunion de 1a
Asamblea General anual.

En la reunién anual ordinaria de la Asamblea General que tuvo
lugar el viernes dia 31 de enero de 2020, a las 18.30 en
primera y a las 19:00 en segunda convocatoria, en 1la
biblioteca del IAACC Museo Pablo Serrano en Zaragoza, se
trataron los siguientes puntos, de acuerdo al orden del dia:

1- Aprobacion de las actas de la anterior reunidn (se
aprobaron por la asamblea).

2- Informe de la Presidenta y de la Tesorera.

Se informé sobre 1los gastos realizados, como 1los
correspondientes al dominio de AACA Digital, y sobre las
actividades previstas (se aprobd por parte de la asamblea).

3- Debate y aprobacidén de la propuesta de renombrar el “Premio
Especial” como “Premio Especial Angel Azpeitia”, en homenaje
al reconocido historiador y critico. Presidente fundador de 1la
Asociacidn Aragonesa de Criticos de Arte (AACA) y presidente
honorario de 1la Asociacidén Espafiola de Criticos de Arte
(AECA). La asamblea aprobdé la mociodn.

4- Deliberacién y votacidén de los premios AACA 2019, con los
siguientes resultados correspondientes a las categorias
enumeradas a continuacidn:

— Premio al artista aragonés o residente en Aragdén menor de 35
afos que haya destacado por su proyeccién artistica. Concedido
ex aequo a Alejandro Azén y Lorena Domingo.

— Premio a la mejor publicacion sobre arte contempordneo de
autor o tema aragonés. Concedido al libro Las ciudades
histdéricas y la destruccion del legado urbanistico espanol.
Fernando Chueca Goitia, Ascensidén Hernandez Martinez,
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Zaragoza, Prensas de la Universidad de Zaragoza, 2019.

— Premio a la mejor labor de difusidén del arte aragonés
contemporaneo. Concedido al programa Atdonitos Huéspedes, de
Aragon TV.

— Premio al mejor espacio expositivo sobre arte contemporaneo.
Concedido a la Galeria Libreria La Casa Amarilla (Zaragoza).

— Gran premio al mas destacado artista aragonés contemporaneo
objeto de una gran exposicién. Concedido a Paco Simén, a raiz
de la exposicién Paco Simén. De vuelta al futuro, desarrollada
en el Edificio Paraninfo de la Universidad de Zaragoza del 28
de febrero de 2019 hasta el 27 de abril de 2019.

— Premio especial Angel Azpeitia. Concedido a enLATAmus
(Remolinos).

5- Ruegos y preguntas (no hubo nada a destacar).



