Cuando el turismo convirtid
el mundo del arte en una
industria pujante en 1la
Europa del siglo XIX vy
principios del XX.

Debemos pensar que el turismo, entendido desde un punto de
vista social y econdémico, es un fendmeno reciente y con un
substrato histérico reducido a unas pocas décadas. Aun asi, no
hay que olvidar que justo a principios del siglo XX 1la
practica de esa tipologia de turismo estaba todavia reservada
a unos pocos. Asimismo, los antecedentes de esta realidad,
perceptible significativamente a partir de los primeros afos
del siglo XX, hay que buscarlos en los movimientos sociales y
econémicos del siglo XVIII. Sin embargo, tendriamos que buscar
alguna reminiscencia turistica en el “Grand Tour” de 1los
nobles europeos antes del siglo XVII, de caracteristicas
lidicas y educativas, de larga duracién (hasta tres anos) vy
que completaba la formaciodn social, artistica e intelectual de
los jovenes de la época. Posteriormente en el XVIII, el “Grand
Tour” se extendid, con otras caracteristicas mas simples, a la
pujante burguesia del momento.

Todo ello cobra sentido en el texto del historiador del arte
por la Universidad de La Sapienza di Roma Antonio Pinelli,
quien realizdé su tesis de licenciatura sobre el pintor
florentino Pier Francesco Foschi en 1967, que publico en 2010
a través de la editorial italiana Laterza; Souvenir.
L'industria dell'antico e il Grand Tour a Roma. El autor es
director de 1la revista “Ricerche di Storia dell’arte”,
profesor de historia del arte en la época moderna en la
Universidad de Florencia y académico numerario en la Accademia
Nazionale di San Luca desde 1993.
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A través de sus paginas el autor cuenta uno de los capitulos
mas curiosos e interesantes de la historia del arte, aquel en
el que narra el nacimiento de toda la industria del
merchandising relacionada con el “Grand Tour” que se convirtid
en una especie de peregrinacidén laica, un irrenunciable
bautismo cultural de las élites europeas del siglo XVIII, con
Roma como meta indiscutible. Como en toda peregrinacidn, écoémo
no desear traer o comprar recuerdos de ese viaje?. Para ello
se ha servido del analisis histérico-artistico de cuadros vy
grabados, cuadernos de viaje, e incluso de los estudios
histdérico-culturales en los que Roma se convirtidé en un punto
de referencia obligado, en torno al cual el mundo artistico
encuentra infinitas formas expresivas; desde la Academia, al
mercado de antigledades. Es sabido que el Arte en Roma
constituye una fuerte realidad, capaz de actuar en todos los
ambitos y a todos los niveles, asi como de atraer e implicar
el interés internacional. Dichas fuentes graficas y literarias
se establecieron como el principal medio de informacién,
divulgacién y conocimiento, presentandose en la sociedad de la
época como una ventana abierta al resto del mundo, y con un
papel esencial como difusoras de la cultura, las artes y el
patrimonio.

9 de enero de 1779, la caida del navio Westmoreland

Se parte de la base de que los jévenes aristécratas europeos
que viajaban a Italia volvian cargados de recuerdos tangibles,
a menudo enviados en barco. Uno de esos navios fue la fragata
corsaria britdnica “Westmoreland”, capturada por las tropas
francesas en el puerto de Malaga, y que se convirtidé en una
presa codiciada por el cargamento de valiosos recuerdos.
Espafia y Francia compartian entonces el apoyo a las colonias
americanas, en guerra contra la metroépoli britanica. Y el rey
borbon Carlos III permitia a sus familiares el uso de 1los
puertos de Cadiz y Malaga. Un tribunal habia establecido en 1la
misma cubierta del “Westmoreland”, un navio de 300 toneladas
con una tripulacion de 60 hombres y 22 cafiones, que la captura



era buena (bone prise). Y su carga fue desembarcada para ser
vendida en puerto.

Después de varias investigaciones se sabe que las obras de
arte y antiguedades que transportaba ese barco de bandera
inglesa que habia partido del puerto italiano de Livorno,
conformé un ejemplo singular en la historiografia de lo que
debid ser el trafico de obras de arte y antigiedades desde
Roma a mediados del siglo XVIII con destino al mercado del
coleccionismo britanico.

Sobre este acontecimiento histérico se desarrolla el libro,
una elaborada edicidén en la que los contenidos se ordenan en
cuatro grandes capitulos, organizados desde la captura del
navio “Westmoreland”, a lo concreto (cuyo objetivo principal
de la obra es 1la importancia de la creacidon de la industria
del souvenir y del coleccionismo decimondnico). Se completa
con unas conclusiones, una extensa bibliografia, wun
extraordinario catalogo compuesto por la coleccién de 86
imagenes de diversas piezas artisticas, y una relacién de los
distintos museos, galerias y colecciones privadas en donde se
encuentran conservadas esas obras de arte.

Abundantemente ilustrado con numerosas fotografias de diversos
grabados, cuadros, piezas escultdoricas, maquetas
arquitectoénicas.., hay que destacar la utilidad (y el acierto)
de incluir el listado de las obras que se incluian en el
inventario del navio “Westmoreland”.

Mas alla del viaje cultural

Un detalle que pone de manifiesto la voluntad de utilidad de
este escrito, que responde a la propia definicidén de este
término, es un libro que recapitula lo mas sustancial de 1la
estética, el disfrute del arte, el viaje a Italia, que fue el
principal motor del desplazamiento, de los viajes de las
clases mas poderosas de la Europa de la época. Ese viaje que,
en un principio, tan sélo era realizado por la aristocracia



mas adinerada, enseguida se extrapold a otras capas de la
sociedad. El “Grand Tour”se convirtié en un fendémeno cultural
que otorgaba prestigio social entre aquellas capas de la
sociedad desprovistas de abolengo y llegé a otorgar un estatus
social inexistente por nacimiento. Por esta razén, se solia
decir que “quien no hubiese hecho este viaje debia ser
consciente de su inferioridad”, de ahi el hacer constar su
paso por Italia con la adquisicidén de obras de arte vy
antigledades a modo de coleccionista.

Por Ultimo, este libro, ademas de ofrecer un conocimiento de
las obras de arte, libros y antiguedades que viajaban en el
“Westmoreland” ilustra a la perfeccidén el gusto, las
costumbres y la activa vida en torno al negocio del souvenir y
por ende al del coleccionismo que se podia vivir en la Italia
de mediados del siglo XVIII. Asimismo, desde un punto de vista
meramente artistico nos encontramos en unos afios especialmente
importantes, ya que son los Ultimos afos creativos de algunos
de los artistas mas importantes que trabajan en Roma en
aquella época, me refiero a Pompeo Girolamo Batoni, Piranesi,
Mengs y Cavaceppi.

En definitiva a lo largo de sus paginas, asistimos al
conocimiento del desarrollo del comercio de arte vy
antiguedades, al inicio del turismo, al origen de la industria
del merchandising artistico y cultural asi como a la
producciéon de la restauracién de obras que fue aumentando
proporcionalmente seglin la demanda. Como dice Pinelli “todo
sirvid para satisfacer a un ejército de compradores que nunca
hubieran abandonado la ciudad de Roma sin un recuerdo digno
para su recuerdo”. De esta forma nacidé la era de la industria
destinada a la cultura de masas.



iLibertad! La region de
Gironde rinde homenaje a los
exiliados espanoles

Bajo el titulo de iLibertad! La Gironde et la Guerre d’Espagne
(1936-1939), los archivos departamentales de la regién de
Burdeos han organizado una exposicién sobre las relaciones
entre Gironde y la Espafa republicana durante la Guerra Civil.
Se trata de una muestra conmemorativa en el 80 centenario del
fin de la contienda espainola.

La proximidad de la region de Burdeos con Espafia, ademas de su
situacion portuaria, habia favorecido histdricamente 1las
relaciones comerciales y migratorias entre ambos territorios.
Antes del estallido de la Guerra Civil, mas de 20.000
espafioles residian en Gironde, dedicados a puestos
relacionados con 1la agricultura, el comercio y 1la
administracién. Sin embargo, fue con el comienzo de la guerra
espafiola cuando se intensificdé su llegada. A medida que las
tropas del ejército sublevado fueron avanzando por el norte de
Espafa, oleadas de poblaciéon procedente del Pais Vasco primero
y de Cantabria y Asturias después, llegaron a las costas del
sudoeste francés en navios como el Habana o el Cantabria,
célebre por haber naufragado en la playa de Lacanau, a 40
kilémetros de Burdeos, donde todavia hoy en dia existen restos
del naufragio.

La region de Gironde se sintid comprometida desde el primer
momento con la causa republicana, no solamente desde 1las
instituciones, sino que también a nivel particular se
organizaron recolectas de alimentos, ropa, armamento o dinero
para ayudar a los combatientes espafioles. Del mismo modo,
cuando la llegada de refugiados fue progresivamente mayor,
desde las autoridades regionales se gestiond la acogida de
esta numerosa poblacidén. La exposicidén no oculta tampoco 1la
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alarma que generd la masiva afluencia de refugiados, en un
pais en el estaban floreciendo sentimientos xenéfobos. A los
espafioles se les criticé el gasto que generaban al sistema
sanitario francés, la propagacién de conductas violentas y la
competencia desleal a nivel laboral, pues ciertos patrones
aprovecharon la situacidén de los refugiados republicanos para
conseguir una mano de obra barata. Esta falta de solidaridad
nos resulta hoy en dia mds contempordanea que nunca.

La exposicion se localiza en los sétanos del edificio de 1los
archivos departamentales, en un gran espacio conocido como la
sala de las bdvedas. El aprovechamiento de esta dependencia,
con las grandes columnas de piedra y su iluminacién tenue, ha
sido bien explotado por los organizadores de la muestra. Llama
la atencién la utilizacion de materiales expositivos muy
diferentes, desde documentacién conservada en diversos
archivos franceses y espafioles, material fotografico relativo
al exilio espafiol, multitud de grabaciones realizadas durante
la Guerra Civil para explicar el desarrollo de la contienda, e
incluso canciones del ejército republicano.

Al ser una exposicidén de material documental, resulta muy
acertado por parte de la empresa del montaje la escenografia
llamativa y atractiva, contribuyendo a la funcién pedagdgica
de la exposicién. Para facilitar 1la comprensidén de 1los
documentos autdégrafos escritos en espafol, todos ellos han
sido traducidos al francés.

Otras cuestiones de interés abordadas por la exposicidn son la
participacion francesa en las Brigadas Internacionales de
apoyo a la Republica. Un espacio se encuentra dedicado a 1la
figura de Joseph Epstein, un brigadista de origen polaco que
resulté herido de gravedad en el transcurso de la contienda.
Durante su recuperacion trabajé en la compainia France
Navigation, encargada de enviar apoyo a Espaha. A su regreso a
Francia fue confinado en el campo de Gurs, uno de los campos
de concentracidén construidos en 1939 para acoger a poblacidn
espafiola y a excombatientes de las Brigadas Internacionales.



Los organizadores de la muestra han reunido obras de arte
actual ejecutadas por el artista aquitano Pascal Convert sobre
la figura de Epstein. Una de ellas es un busto en cristal
titulado Joseph Epstein y su hijo Georges. También se exponen
unas curiosas grisallas serigrafiadas sobre cristal con la
imagen del brigadista. La tenue iluminacidén potencia el
contraste de estas obras sobre el fondo oscuro y contribuye al
sentido de homenaje de la muestra.

Para favorecer la difusidén de esta historia poco conocida en
Francia, los archivos departamentales han organizado visitas
guiadas periddicas a la muestra, ademas de talleres
pedagégicos, conferencias, debates, proyecciones y encuentros
con artistas del cémic. También ha tenido lugar la proyeccién
del documental Cinco Hermanas, una pelicula sobre la familia
Sanchez-Gracia, dirigido por Caroline Ducros et Jean-Baptiste
Becq. Narra la historia de cinco nihas aragonesas que cruzaron
la montafa junto a sus padres en marzo de 1938, a través del
puerto de Vénasque, en la parte mas abrupta del Pirineo. Sus
hijos y nietos han rehecho la ruta que ellas siguieron desde
Benasque hasta Bagneres de Luchon, para posteriormente acabar
asentandose en Burdeos. Un ejemplo mas de cémo los caminos del
exilio fueron muy variados, también tremendamente duros en el
caso de los aragoneses que cruzaron la frontera a través del
Pirineo. Es 1interesante que este tipo de proyecciones
compartan cartel con peliculas como Tierra sin pan de Luis
Bufiuel o Tierra de Espafia de Joris Ivens. También hay que
destacar la programacion de conferencias sobre cuestiones como
la situacion de las mujeres espafiolas exiliadas y su insercidén
en el mercado laboral francés. Y, por supuesto, el cémic no
podia faltar debido al gran arraigo que tiene en Francia. Para
ello, se encuentra programado un encuentro con el dibujante y
creador Bruno Loth, autor de numerosos cémics sobre la Guerra
Civil como Ermo, Dolores o Guernica. En definitiva, ademas del
interés que alberga en si la muestra, resulta muy loable que
el departamento de Gironde rinda este homenaje al exilio
espafiol en Francia.



Imagenes de fuego.

Todo se acompasa al ritmo del fuego, del agua, de la
tierra. Nadie muere en Benarés. Morir es otra manera de
estar vivo. Aqui se suspenden los cuentos tristes y los
rituales tragicos. El tiempo deja de rendir tributo al
pasado, se vuelve puro acontecer. Eternidad que cabe toda
entera en la mirada. Eternidad de aire y de piel, de
sonido. Todo es simultaneo.

Diarios indios, Chantal Maillard

Con este texto de la escritora y profesora Chantal Maillard,
arranca la exposicion de Nagore Legarreta en el espacio Kutxa
Kultur del centro Tabakalera de San Sebastian. Bajo la
denominacién de Imagenes de fuego, ha mostrado los resultados
de un proyecto artistico desarrollado a partir de varios
viajes realizados a la India entre 2013 y 2017.

La artista es licenciada en Comunicacién Audiovisual y se ha
especializado en técnicas fotograficas primitivas como 1la
fotografia estenopeica. Le interesa fundamentalmente la falta
de precisidn que aportan estos métodos primarios, una cuestidn
muy patente en Imagenes de fuego.

Se trata de una muestra sencilla, conformada por fotografias
tomadas por la artista, ademas de un video muy revelador del
proceso creativo seguido y de una impresidén mural conformada
por fotografias de vistosas etiquetas de productos indios.

Sin embargo, el mayor interés de la exposiciodn reside en el
tipo de trabajo desarrollado por Nagore Legarreta. Todas las
imagenes fueron tomadas con una cdmara fotogrdfica construida
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a partir de un objeto reciclado. Se trata de una caja de
cerillas y dos carretes de negativo en color. La idea resulta
muy interesante teniendo en cuenta la problematica existente
en la India relativa a la gestidn de los residuos, en un pais
en constante crecimiento demografico, con serios problemas de
contaminacidén. El resultado de este procedimiento a priori
rudimentario es muy sugerente a nivel estético y conceptual.
No existe nitidez en las imagenes tomadas por la artista, por
un defecto existente en la camara fotografica. Este aparente
handicap desmaterializa la realidad, contribuyendo a 1la
captaciéon de los colores y la luminosidad. En ciertas
fotografias cuesta apreciar el objeto representado,
transmitiendo una imagen confusa, como la que experimenta el
viajero occidental al visitar la India y vivir en primera
persona el potente choque cultural. Ademds, la captacidén de
los intensos colores del atardecer, con su calida luminosidad,
genera una similitud con el fuego, tan importante para la
religién hinduista. En este sentido, cabe destacar coémo en la
India la fotografia, el fuego y la muerte guardan una estrecha
relacién. Alli pervive 1la antigua tradicidén de origen
decimonénico de fotografiar a los difuntos, existiendo
auténticos fotdégrafos de la muerte en la ciudad sagrada de
Benarés, encargados de retratar a los difuntos antes de su
incineracién en las piras funerarias erigidas junto al Ganges.

En la muestra de Kutxa Kultur, los asuntos representados
pierden relevancia al cobrar protagonismo las formas y la
luminosidad. Aun asi, podemos entrever lo que la fotdgrafa ha
representado, fundamentalmente escenas <callejeras,
instantdneas de los animales paseando por las calles vy
momentos de recogimiento espiritual de los fieles hinduistas
ante las aguas del rio Ganges. Fotografias difusas y algo
desenfocadas, pero de gran poder visual.

Para comprenderlas resulta muy ilustrativo el video preparado
por la artista para ser mostrado en la exposicién. En él
apreciamos el proceso creativo de estas imagenes, dandonos a



conocer, en primer lugar, el sencillo aparato fotografico con
que fueron generadas. A través del video conocemos las
reacciones de la poblacidén autéctona al ver trabajar a la
fotografa, capturando imagenes cotidianas con la camara y un
tripode. El espectaculo es doble, en primer lugar, desde la
6ptica de la fotdégrafa, que pretende captar a través de su
caja de cerillas escenas de una cultura tan diferente a la
nuestra. Ademas, la propia actividad de Nagore Legarreta es un
espectaculo para los habitantes de la India, que asistian
sorprendidos al trabajo de la artista. En el video podemos ver
a Nagore explicando a la poblacidon autdédctona el sistema de
funcionamiento de la camara, una parte fundamental en el
trabajo del fotdégrafo, para que el sujeto fotografiado
comprenda el objetivo de su labor.

Las coloristas imdagenes de Nagore Legarreta recuerdan a las
experiencias estéticas de los fotdgrafos de los afios 70.
Durante los afios de la psicodelia fue muy popular el viaje a
la India, siguiendo el conocido como “sendero hippie”, una
ruta que conectaba Europa con India, Nepal y los paises del
sudeste asiatico, en una época en la que Iran y Afganistan
eran todavia destinos abiertos al turismo occidental. El
transporte se 1llevaba a cabo a través de furgonetas,
autobuses, trenes y una practica muy comin era el autoestop.
Este itinerario fue recorrido por muchos artistas, escritores
y fotdégrafos occidentales, entre ellos Maureen y Tony Wheller,
que crearon a partir de su viaje las célebres guias Lonelly
Planet. En parte, las imagenes de Nagore Legarreta también
rezuman ese espiritu aventurero.

En definitiva, se trata de una exposicidén humilde en cuanto a
sus medios técnicos, circunstancia que la dota de un especial
interés. Los colores y las formas reveladas a través de estas
sencillas imagenes poseen una belleza estética que
dificilmente podria lograrse con equipos mucho mas
perfeccionados.



David Wojnarowicz: La
Historia me quita el sueno

David Wojnarowicz: la historia me quita el suefio, es un
proyecto expositivo fruto de la colaboracién de varios museos
—el Whitney Museum of American Art de Nueva York, el Museo
Nacional Centro de Arte Reina Sofia y el Musée d’'Art Moderne
Grand-Duc Jean de Luxemburgo—, para la creacidén de una
exposicidén antologica dedicada al artista norteamericano David
Wojnarowicz (1954-1992). La muestra, que pudo verse en Madrid
entre mayo y septiembre del ano pasado, fue una extraordinaria
oportunidad para contemplar una ingente cantidad de obras de
este polifacético y controvertido creador.

Sin embargo, me interesa resefar el catalogo, disponible para
su descarga gratuita en la web del Reina Sofia. Los textos
fueron elaborados por los comisarios de la muestra, David
Breslin y Dadvid Kiehl; por la artista y escritora Julie Ault
(quien ha desarrollado una interesante labor publicando textos
sobre artistas contemporaneos, entre otros sobre Félix
Gonzalez-Torres, creador cubano que guarda multitud de
elementos en comin conWojnarowicz) y la profesora y critica de
arte Cynthia Carr, autora en 2012 de la biografia del artista.
Todos ellos han construido una publicacién de calidad, que
aborda la produccidén de Wojnarowicz sin complejos, desde un
enfoque holistico en el que no se extrae ninguna de las
facetas de su biografia ni de su obra, pues, aunque parezca
complicado, solamente se comprenden desde una perspectiva
global. Es la novedad de la publicacioéon, lo que diferencia a
este catdlogo de los textos que previamente se habian escrito
sobre el creador.

Sobre Wojnarowicz tan sélo afladir unas breves notas. Tras una
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infancia complicada en la que sufridé abusos, llegdé a Nueva
York junto a su madre cuando sus padres se divorciaron. Alli
se vio obligado a ejercer la prostitucioéon, abandonando su
hogar de manera temprana, convirtiéndose en vagabundo. La
droga, el arte y las relaciones sexuales se convirtieron en su
vehiculo de escape. Vivid un tiempo en San Francisco y luego
regresé a Nueva York, dedicdndose al arte wurbano
experimentando con el estarcido. También grabd peliculas con
escasos medios y, tras un viaje por Europa, inicidé una de sus
series fotograficas mas famosas Arthur Rimbaud in New York, en
la que sus amigos posaban con una careta del poeta francés. La
elabordé con una maquina fotocopiadora, ampliando la portada de
Iluminaciones, de 1la editorial New Directions. Las
ambientaciones eran lugares de fuerte carga emocional para el
artista: edificios abandonados, Times Square, el puente de
Brooklyn. Algunas son poses de gran impacto visual, mostrando
a personas drogandose o masturbandose, siempre acompafnadas del
rostro ausente del joven Rimbaud, con el que tanto se
identificaba. Pero, més alla de su variada y potente
produccién artistica, Wojnarowicz fue un gran activista en su
lucha contra 1la homofobia, 1la intransigente moral
norteamericana y la discriminacién que sufrian los enfermos de
SIDA, en una época en la que la epidemia se cobrd muchisimas
vidas. El mismo se contagié a finales de los 80, falleciendo
en 1992.

En el texto que firman conjuntamente Breslin y Kiehl explican
como se han visto obligados a superar ciertos prejuicios con
que la critica y la sociedad han afrontado la obra de
Wojnarowicz. Ellos afirman que, en una época en la que cada
vez se concede una mayor importancia a la profesionalizaciédn
del artista, la obra de Wojnarowicz es la de un creador
autodidacta, que tan sélo siguid algunos cursos del High
School of Art de Manhattan. Su obra es fruto de 1la
espontaneidad, un valor en vias de desaparicién en el panorama
cultural actual. Ademas, como creador, presenta un gran reto a
la sociedad norteamericana: Wojnarowicz apela a la



colectividad, plantea cuestiones éticas sobre la complicada
realidad que le toc6é vivir, interroga a los americanos sobre
la validez de su propio sistema, en una sociedad en la que el
individualismo es la regla.

Ademas de las obras que pudieron contemplarse en la exposicidén
—de centros como el propio Reina Sofia, la New York
University, el Whitney ademds de numerosas colecciones
particulares—, el catalogo presenta un abundante material
fotografico, extraido de diversas fuentes, que permiten
comprender mejor el relato biografico y artistico de este
creador. A ello contribuye el texto de Julie Ault titulado
“Apuntes para un marco de referencia”. En ella se alternan las
explicaciones de la autora con los textos escritos por el
propio Wojnarowicz. Aun hoy en dia resultan conmovedores,
estremecen a cualquiera que imagine el sufrimiento que el
artista atravesdé a lo largo de su vida, especialmente en sus
Gltimos afnos, cuando, contagiado de VIH, sintidé de primera
mano el rechazo de la sociedad y el abandono por parte de un
sistema en el que el enfermo era arrinconado y dejado a merced
de la enfermedad. La alternancia de estos textos con imagenes
de sus obras pone de manifiesto su tremenda capacidad de
convertir todo ese sufrimiento en obras del arte. Por dltimo,
también me interesa destacar la cronologia biografica
preparada por Cynthia Carr a partir de una cronologia escrita
por el propio artista en 1989 para su primera exposicidn
antolégica: Tongues of Flame. Dicho relato concluye en 1982,
por lo que la autora lo continud hasta el final de la vida del
artista. Las fotografias familiares y los retratos de David a
lo largo de su vida aportan un cierto caracter intimo al
discurso.

En definitiva, ese es el valor de esta publicaciéon, 1la
posibilidad que nos ofrece de acercarnos a la vida de David
Wojnarowicz, no sélo gracias a sus obras sino también a través
del relato que é1 mismo construyd, un testimonio Unico de 1la
eclosién artistica y creativa que vino asociada a la irrupcidn



de esta terrible epidemia.

Blanco 18/19

A modo de resumen de toda la actividad llevada a cabo durante
el curso 2018/2019 en el Espacio en blanco de la Universidad
San Jorge, hemos visitado hasta el 22 de febrero la exposiciodn
Blanco 18/19 en el Centro Joaquin Roncal, con obras de los
cinco artistas que esta pasada temporada han ocupado aquel
espacio, un espacio vivo, transitado diariamente por jévenes,
habitado por ellos.

Se inicia la temporada con Blanco de Espana de Jorge Isla.
Aqui nos muestra una pequefia parte del montaje original,
compuesto de fotografias y videoinstalacién. Trabaja con el
concepto ensefar/ocultar. Juega con este material, blanco de
Espafia, blanco utilizado como pigmento artisticamente, pero
empleado cominmente para ocultar la vision de las labores que
se llevan a cabo en el interior de los escaparates. Andamos
agitadamente por las calles, es nuestra rutina, pasamos
continuamente por sitios que ni siquiera nos arrancan una
mirada, en cambio cuando ese cristal esta cubierto por el
obrero que momentaneamente se ha convertido en artista
expresionista y la luna en el soporte de su obra, dirigimos
nuestros ojos alli, y automdticamente se despierta nuestra
curiosidad.

Roberto Coromina adapta al menor espacio el gran mural que
realizé Hilos de memoria, proyecto que elabordé ajustandolo a
las caracteristicas de 1la sala. Numerosos y diferentes
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circulos enmarcados en cuadrados convergen en un punto central
a través de un entramado de hilos conductores azules. Hay una
implicacién emocional en esta instalacién, trata de los
recuerdos, las vivencias, la fragilidad de la memoria que la
edad va desgastando. Los circulos realizados con lapices de
colores sobre papel los trabaja junto con su madre, Coromina
iniciaba el dibujo, marcaba unas pautas que su madre seguia,
pero en otras ocasiones es el artista el que sigue las pautas
gque va esbozando su madre.

New wave, alambradas, cadenas e inocentes mufiecos anime,
presenta Ira Torres con una técnica clasica a la que da
apariencia tecnoldgica, para mostrarnos su particular visién
de la sociedad de consumo, el sistema capitalista y la
globalizacién, en una estética vaporwave muy actual, con
colores de la cultura pop, usando iconos del manga y de
cultura de masas de los afos 80. Sus personajes estan sacados
de video juegos y los representa pixelados, en ocasiones con
glitch, fallos visuales frecuentes en los juegos de Game Boy
mas antiguos. El soporte de sus pinturas es madera y las
esculturas, a las que da una apariencia ciberpunk, estan
realizadas en resina acrilica.

Julia Puyo, artista multidisciplinar, denuncia la manipulacidn
a que nos someten los medios de comunicacidén y los politicos
con sus discursos grandilocuentes y vacios en esta era de
bombardeos audiovisuales. De su proyecto Too big to fail
expuesto en Espacio en blanco, trae una pequefa representaciodn
a la sala 1 10. Trata de la fragilidad y transparencia del
cristal que no obstante distorsiona los cuatro pilares del
Estado del bienestar (educacion, sanidad, trabajo, pensiones),
contraponiéndolo a la rotundidad del cemento en que esta
inmersa la Constitucién espanola en Encofrado. Too big to
fail son billetes en los que ha grabado esta frase, no se



podia dejar caer a las entidades financieras. En Golden boy
Macron oculta su cara y en British humour a la reiterada
estatuilla de Isabel II de Reino Unido saludando, se le ha
caido la cabeza.

La temporada se cerrd con Quinita Fogué y Nodmadas del
destino, concebida como un gran lienzo en blanco que ella va

a Lllenar de colores y formas, de recuerdos y suefios,
reivindicando la libertad con telas colgadas al aire vy
pidiendo que demos rienda suelta a nuestra imaginacidn
“interesa lo que imaginas, no lo que ves”. Experimenta con
texturas, y materiales, lanas, cordones, cuerdas, hilos,
linos, papeles, telas reutilizadas, cajas, cartones.. Objetos
gue ya han tenido una existencia y a los que la artista les da
otra oportunidad, enriqueciendo su obra con otra realidad ya
vivida. Ahora presenta a modo de libros tallados en cartodn
gue contienen objetos en su interior. Muestra dos
instalaciones, Nomadas del destino, paquetes que dirige a
otras gentes y otros lugares, y Peldano a peldafo, que va
cambiando y adaptando desde 2003, aqui en su nueva versiodn
reducida no esta la escalera, a los pies de la maraha de hilos
de colores que tejen las relaciones entre hombres y mujeres,
unos zapatos de hombre pisan las lanas que se esparcen por el
suelo, mientras que unos zapatos de mujer se aproximan a la
maleta con la que se van a ir lejos.

La evolucidon de Antonio
Fernandez Alvira, desde 1la
arqueologia a la museologia.

Al visitar la Feria ARCO en 2019 con un grupo de criticos de
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arte aragoneses encabezados por Fernando Alvira, presidente
honorifico de AECA, éste nos hizo parar un buen rato en el
stand de la galeria valenciana Espai Tactel, para admirar los
trabajos de su sobrino Antonio Fernandez Alvira (Huesca,
1977). Me interesd mucho su reinterpretacién en distintos
materiales replicando reiteradamente la silueta del fragmento
de un viejo marco de ventana de madera en forma de cornisas o
zbdcalos u otros elementos edilicios, y también me 1lamdé mucho
la atencién la personal continuidad de ese proyecto respecto a
las conceptuales ruinas arquitecténicas con las que ya habia
ganado en 2018 el Premio Isabel de Portugal de la DPZ por su
instalacidén Elementos para un discurso. Ahora este tenaz
artista, siempre tan fiel a si mismo, repite el titulo y
continGta con parecida propuesta discursiva declinando
variantes de elementos tipicos de la retdrica edificatoria
académica a partir de moldes tomados de algun pequeiio detalle.
Pero 1o que antes parecia aludir a una meditacidén romdantica
sobre lo pequeno y fragmentario frente a lo enorme y completo,
ha ido evolucionando a consideraciones patrimoniales sobre 1la
copia, lo restaurado/reintegrado o lo falso: a ello parecen
apuntar los vastagos metalicos que sirven de soporte y unidn a
todos estos trozos aislados de clasicos elementos, pues a mi
me recuerdan los trocitos del frontdén de Egina elipticamente
recompuestos una vez eliminadas las partes restauradas por
Thorwaldsen. Confieso que he buscado desconfiadamente alguna
navaja escondida detrds de esas cornisas corridas separadas de
la pared como barandillas, porque las aventuraba emparentadas
con las que ponia Juan Mufoz, tan dado a la construccidn de
espacios intrigantes; pero mds se parecen a los redundantes
marcos y cornisas deconstruidos del colectivo CVA (Comité de
Vigilancia Artistica) integrado en los afos ochenta por Juan
Luis Moraza y Maria Luisa Fernandez, que tan indeleble marca
dejaron en la Facultad de Bellas Artes de la Universidad del
Pais Vasco, donde precisamente cursd Antonio sus estudios.
Aquella reflexidén intelectual del arte como lenguaje
cuestionador de morfologias con las que se ha ido construyendo
el sistema artistico heredado cuadra bien a un artista que



avanza muy gradualmente en su camino, insistiendo siempre en
estrategias previas como apoyo a cada nuevo paso, que en este
caso son unas series de capiteles clédsicos ordenados por
tamafo y tipologia en unas estanterias que remedan un almacén
museistico. Aqui radica la novedad de esta exposicidén, pues ya
no son ni la arquitectura ni la arqueologia las disciplinas
académicas en las que pone el punto de mira nuestro artista,
sino también la museologia. Asi nos lo advierte el texto de la
hoja de sala, firmado por Carlos Delgado Mayordomo, quien
comienza hablando de las estrategias de los museos para
conceptualizar, ordenar y dar explicacién a la cultura del
pasado.Y siguiendo sagazmente esta pista, Alejandro Ratia
titulé “El Museo y Antonio Fernandez Alvira” su acertada
resefia critica publicada el 16 de enero en elsuplemento Artes
y Letras de Heraldo de Aragén. Como soy, por motivos
personales, un fan del arte encuadrado en el género de la
llamada “critica institucional” voy a seguir con mucho interés
los siguientes avances de Fernandez Alvira en este terreno,
esperando que su persistente fijacidén con la (de)construccién
patrimonial de la antigledad vaya dando paso a reflexiones
sobre la validacidn del arte contemporaneo, para las que ahora
le habrd brindado una excelente oportunidad de estudio esta
exposicién en el IAACC: un centro de arte con unas abarrotadas
reservas subterraneas en las que sin duda habra encontrado
fértil inspiracién. Seguro que ya estara rumiando su proximo
proyecto, en el que estoy deseando ver nuevos frutos de su
creatividad.

Jesis Monge: Realismo mas
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alla de los pinceles

Hiperrealismo/fotorrealismo: el contexto internacional vy
espaiol

A 1o largo de la historia del arte, han sido numerosas las
ocasiones en las que el artista ha pretendido alcanzar la
perfecta plasmacion de la realidad en su obra a través de la
exactitud técnica y formal, una carrera en contra de uno mismo
0 sus coetadneos, que vive un punto de inflexién hacia 1824,
momento en el que surge la fotografia. En la segunda mitad del
siglo XIX y a lo largo del XX esta técnica ira evolucionando y
aumentando su calidad, asi como adquiriendo la consideracién
como obra y actividad artistica; de este modo, ira desplazando
poco a poco a la pintura por su incomparable exactitud
plasmando imdagenes de la realidad, pero no por ello se da por
finalizada esta disputa. En torno a 1960 es cuando surge la
escuela hiperrealista siguiendo la estela de la pintura
realista de la centuria anterior. Pero, a diferencia de este
precedente, se opta por proyectar una escena de caracter
fotografico sobre el lienzo, sin recurrir al calco, y que
llegue a no ser distinguible de una verdadera instantanea. Sin
embargo, tiene cierto componente tradicional, ya que no
captura cada detalle de forma fidedigna, sino que permite la
licencia de retocar ciertos elementos de la obra en funciodn de
los deseos del artifice. Es en este punto donde difiere una
nueva vertiente: el fotorrealismo, bastante similar al
hiperrealismo pero con su objetivo principal claramente
marcado por la necesidad de atrapar con exactitud todos y cada
uno de los detalles tomados en una fotografia, y por ello, es
frecuente el recurso técnico calcografico.

Siguiendo la estela de pintores internacionales como Chuck
Close, Nancy Graves, Richard Estes o Alyssa Monks, algunos de
los mayores representantes de esas tendencias pictdéricas
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realistas en Espanfa son Antonio Lépez, Pedro Campos, Eduardo
Naranjo. Ellos tres comienzan en torno a 1950 y 1960 su
produccién dentro de la corriente hiperrealista, pero con
técnicas y métodos tradicionales ademas de un lirismo
intimista que difiere de la corriente norteamericana (Cob,
2017). Sus obras captan vistas urbanas, retratos, naturalezas
muertas, representaciones llevadas a cabo con un largo vy
minucioso proceso de pincelada al 6leo imperceptible, la cual
ademas deja ver la temporalidad y las calidades matéricas de
los distintos elementos compositivos. Optan generalmente por
el gran formato, soporte con el que les es posible trabajar la
profundidad compositiva, dotar de grandeza sus imdgenes, e
incluso plasmar cierto aspecto cambiante. Retratan la realidad
con un caracteristico toque cdalido y emotivo, un realismo
magico e intimo que no por ello desestima la realizacidn de
previos estudios minuciosos de forma, texturas, colores y
luces en el proceso de creacidén artistica. Tienen una
excelente capacidad para la observacion calmada, capaz de
detectar todo tipo de objetos, ignorados en el dia a dia, y la
plasmacién de ellos solo posible gracias a su maestria
técnica. La obra de estos artistas puede encontrarse en
muestras individuales, asi como colectivas, en museos publicos
y colecciones privadas, y con altos niveles de cotizacidn.
Generalmente, amplian su labor artistica a otros formatos vy
tipologias creativas, como puede ser la ilustracién, 1la
restauracidén, la escultura, o incluso la decoracién teatral,
como es también el caso de nuestro artista: Jesus Monge.

Un pintor de heterogénea formacion.

Monge recuerda anecddéticamente cémo el dibujo era una de sus
aficiones mas practicadas ya desde temprana edad, pero no fue
hasta los 14 afios que comenzd sus estudios en la Escuela de
Artes aplicadas y Oficios Artisticos de Zaragoza, para ya mas
adelante formarse junto a Alejandro Cafiada en su academia de
dibujo. A los 17 pas6 a formar parte del equipo de 1los



Hermanos Albareda en su taller de restauracion y Arte Sacro.
Gracias a estos centros, perfecciond su técnica dibujistica,
aprendidé distintas labores de conservacién y restauracidn del
patrimonio artistico, amplid su obra hacia el ambito
escultérico, e incluso se sumergié en el mundo renacentista,
aprendiendo muchos de las procedimientos artisticos mas
practicados.

En el inicio de su carrera artistica estuvo cercano, al Grupo
Forma, pues en aquel momento practicaba pintura abstracta
(Rubio, D, 2016), pero todavia sin estar satisfecho al
completo con su estilo. No tardaria en virar hacia otras
vertientes, medios de expresién, proyectos laborales vy
trabajos. Siempre ha sido un artista polivalente con gran
capacidad creativa y emprendedora, rasgos enriquecidos por su
avida curiosidad y gusto apasionado por el arte y la estética.
Es asi como, a pesar de su completa ocupacién como pintor y
disenador de interiores en la actualidad, ha podido colaborar
anteriormente con distintos profesionales como D. Joaquin
Maggioni, en su estudio de arquitectura, o la D2 Teresa
Gabeiras, restaurando la sede de E.R.Z. Zaragoza. También es
interesante sefalar su papel como disefiador de espacios
comerciales o industriales, labor en la que siempre estima
distintos factores laborales, ludicos y ambientales, elementos
fundamentales para la confeccién de prototipos, muestras de
producto, o nuevos conceptos de poligonos empresariales vy
franquicias (DC, 2016). Ha sido galardonado en diferentes
ocasiones, como en el certamen convocado por la empresa
E.R.Z.S.A. en 1975, con el premio de stand corporativo del
Grupo Endesa en 1990, o en la 42 edicién de los premios Dupont
Ibérica Corian de disefio en 2010 (DC, 2016).

Sin embargo, cabe recalcar que todos los proyectos
desarrollados hasta el momento, ya sean de interiorismo como
de diseno industrial, siempre han sido contemplados desde 1la
perspectiva del artista, siendo la pintura y la escultura sus
dedicaciones predilectas ya desde temprana edad. De este modo,



en 2013 comienza su labor pictdrica ya de caracter laboral, vy
decide alquilar su propia sala de exposiciones, opcién por la
que optd tras varias recomendaciones personales y la falta de
interés por parte de los galeristas zaragozanos. Comenzd con
la capital aragonesa como su espacio protagonista, pero, tras
el éxito de sus primeras muestras, no duddé en incluir otras
localidades espanolas, asi como internacionales, tal es el
caso de Venecia, ciudad por la que el artista siente gran
predileccidn.

Dia de lluvia en Alcala Coso de Zaragoza




Bosque de carintia Azul terciopelo

Caracteristicas formales de su produccién pictérica

“Extraer al maximo la atmésfera que encierran las imdagenes,
descubrir la belleza de 1o cotidiano y exponerla al
espectador”, esas son las maximas que se plantea JeslUs Monge a
la hora de iniciar un nuevo proyecto. Es esencial poder
mostrar y trasladar al lienzo todos aquellos detalles,
rincones y sensaciones que resultan imperceptibles vy
sorprendentes ante el frenético presente y ritmo constante de
consumo; proceso creativo que, hasta él mismo reconoce, es
necesario afrontar con reposo y paciencia, desvelando cada
elemento oculto de sus escenarios escogidos. Pero, a pesar de
que en multiples ocasiones sus obras hayan sido adscritas al
hiperrealismo, el autor no se siente cémodo ni identifica su
produccion como perteneciente a este movimiento. Este error



suele ser habitual, como sefiala Monge, en aquellos momentos en
los que sus composiciones son vistas de forma indirecta,
fotografiadas, perdiendo asi la percepcidén veraz de ciertos
fragmentos de su obra, como puede ser la calidad matérica y
ejecucion escueta de todos los detalles. Son elementos clave
de la composicidn, puntos de fuga que descargan y relajan el
cuadro (DC, 2016). Es por este motivo, que Jesus Monge se
asocia firmemente al realismo pictdérico y no al hiperrealismo,
movimiento que, como hemos sehfalado anteriormente, persigue la
perfecciéon y un trabajo, como califica el autor, “relamido”.
ELl realismo opta por pintar eliminando y seleccionando gran
cantidad de elementos y detalles, a pesar de que, desde el
punto de vista formal y técnico, la pincelada sea precisa y
minuciosa. El autor ha senalado en repetidas ocasiones su
predileccidén por otros maestros de la pintura espafiola, como
son Goya o Veldzquez (Siero del Nido, 2016). El sobrepasa la
mera copia fotografica y establece vinculos entre las
atmésferas recreadas, los sentimientos y los recuerdos.

Otro rasgo definitorio de su obra podria ser el publico que la
contempla, ya que para el autor es un factor de suma
importancia, al igual que lo podrian ser otras caracteristicas
formales y estilisticas. Intenta dirigirse al maximo espectro
de publico, “independientemente de su percepcidn
artistica” (Monge, 2015), elemento claramente definitorio del
artista dentro del panorama artistico contemporaneo. La
belleza compositiva y estética son excelentes vehiculos para
lograr lo que Monge pretende, a través de un lenguaje
universal como es la pintura vy unas obras comprensibles vy
amables: transmitir sensaciones vividas, casi multisensoriales
(Monge, 2016). No hay en su intencién denuncia, provocacién o
pretensiones metafisicas, tan solo busca disfrutar en el
proceso de creacidén para que el espectador también pueda
hacerlo.

Es por este motivo que su produccién tiende hacia 1la
figuracién y el género paisajistico, con especial preferencia



por los espacios urbanos y escenarios humedos o mojados. A
pesar de que el color predominante en estas composiciones sea
un gris de tonalidad clara, sus obras estallan en una extensa
paleta de colores, que salen a escena a través de anuncios,
destellos luminicos de semaforos y coches, o de viandantes,
reflejados en los pavimentos de la ciudad. En otros espacios,
como pueden ser los marinos y costeros, los colores cobran
vida gracias a su fantdstica captacioéon de la luz directa, asi
como la reflejada en el agua y en la arena. De este modo, el
espectador llega, incluso, a verse sobrecogido por el grado de
belleza visual alcanzado, asi como por un abrumador realismo y
veracidad. Una lograda sinestesia visual que amplia 1las
posibilidades sensitivas mas alla de la mera contemplacién
visual.

La figuracidén antropomorfa podria considerarse un excepcidn
dentro del grueso de su produccidén, habitualmente
paisajistica, no siendo aquella la parte de su obra mas
querida y apreciada por el autor, a pesar de su impacto en el
publico y caracter provocador. Un ejemplo de ello puede ser su
pareja de obras Adan [Fig. 9] y Eva [Fig. 10], recreaciones
ambas de personajes tomados de la obra de Durero, mas, esta
vez, de tez oscura. Sin duda, hubieran sido motivo de
controversia entre alguno de sus espectadores, en etapas
histédricas anteriores. Monge pretende hacer una clara
referencia al origen de la humanidad desde su concepcidn en el
Génesis, recuperando la pareja biblica, uniéndola a la teoria
evolutivas que nos recuerda cOmo nuestras raices se hunden en
el continente africano.



Adan Eva

Sus demas facetas: escultor y decorador

Jeslis Monge es un artista polifacético y con una gran maestria
técnica, rasgos que le permiten expresarse a través de otras
forma de expresidn artistica, tales como la escultura. Gracias
a su formacidén en uno de los mas prestigiosos talleres de
restauracion de la capital aragonesa, como fue el de los



Hermanos Albareda, asi como su labor profesional como
decorador de interiores, se mueve con soltura entre formas y
volumenes. En su produccién escultérica, se pueden contemplar
tanto figuras tridimensionales como imagineria religiosa, al
tiempo que, como decorador, se ha especializado en el montaje
de escaparates, exposiciones y otros espacios comerciales de
indole diversa, ya sean bares, restaurantes, peluquerias,
discotecas, oficinas empresariales, centros de interpretaciodn,
ademds de viviendas particulares donde logra ambientes Unicos
haciendo uso del mobiliario. En la actualidad, la empresa
mediante la que desarrolla esta labor es Torre de Liria S.L.
(Monge, 2016).

Para él, la decoracidén supone entender una filosofia de vida,
meterse en la “otra piel”, la de un cliente, no consistiendo,
simplemente, en adornar y cubrir un espacio con elementos y
mobiliario en tendencia. Cada cliente tiene una marca personal
y un caracter, dos elementos fundamentales que determinan el
resultado de cada encargo. 0Otro de ellos es el tiempo. La
trascendencia de cada objeto en el ambiente a pesar de que
pasen los afios, no se ve afectado de forma negativa por su
antigiuedad. Los espacios estan vivos y, por ello, van
evolucionando a la par que lo hacen sus propietarios vy
habitantes (Monge, 2017)

Su papel en el arte contempordaneo zaragozano y el mercado
artistico

Reconocido a nivel internacional por su excelente vy
distinguida produccidén artistica, la obra de Jesis Monge ha
sido plato estrella en numerosas galerias de Zaragoza. E1
abanico de sus obras mds representativas y demandadas va desde
las vistas marinas y las imagenes icénicas de una ciudad,
hasta los rincones desconocidos de la misma. Llaman de manera
especial la atencidén del publico los precisos e ingeniosos
juegos de luces y la riqueza cromatica con la que dota de vida



a sus composiciones. Es asi como los espectadores se
introducen en el espacio recreado y se embelesan con sus
imagenes, sintiéndose parte de una realidad matérica irreal en
la que reparar en un sin fin de detalles, creados de forma
intencionada por el artista para guiar un recorrido por la
composicidén. Estos no dan excesiva informacién, tan solo
invitan a sumergirse de lleno en la imagen recreada. Son
guifos también frecuentes en la obra de otros artistas
comparables a Monge, como puede ser el caso de Efe, pintor ya
experimentado en el mercado artistico oriental. Gracias a
ellos, el espectador transforma en su mente la materia
pictdérica en imdgenes reales a través de las que pasa a
recorrer un mundo imaginario, como si de puertas a otra
dimensién se trataran.

Sin embargo, no se debe olvidar el factor de la imaginacidn a
la hora de componer las vistas, ya que, posiblemente, el hecho
de que no sean imdagenes puras y fieles a la realidad, es lo
que provoca la atracciéon o el embelesamiento. Son realidades
magicas, transformadas e hijas de un gusto especial por el
detalle. En ellas, los materiales, tonalidades y elementos son
trasladados al lienzo de forma esmerada, con variaciones
apenas perceptibles y que sumergen al espectador en un
enjambre de detalles vibrantes que dan paso a una atmdsfera
palpable.

Son estos los principales rasgos sefalados por expertos vy
clientes de su obra, cualidades por las que ha llegado a ser
elegido para participar en ferias de caracter internacional,
como es el caso de la Art Revolution, celebrada en Taipeil
(Taiwdn) durante el préximo mes de mayo. Esta no serd 1la
primera ocasién en que visita el continente asiatico con fines
comerciales, sino que ya lo hizo en una primera ocasidn
acompafiado por dos de sus pinturas. En esta ocasion, su
muestra esta compuesta por nueve obras, ya que anteriormente
la demanda fuera elevada. En esta ocasién espera tener buena
acogida entre los florecientes mecenas asiaticos, de entre los



que destacan aquéllos procedentes de China Continental,
Filipinas, Singapur, o Japd6n. Del mismo modo, y de forma
habitual, celebra pequenas muestras en su estudio personal, al
que acuden, ademas de amigos o relativos, galeristas vy
clientes interesados ya desde tiempo atras, en su produccién.

Hoy, Monge abre una nueva alternativa en el mercado artistico
relacionado con el movimiento realista. Pretende volver a
ilusionar, atraer al publico y que éste disfrute del arte y la
pintura al igual que lo puede hacer del cine o del teatro
(Lorca, 2018). Busca trasladar la universalidad del arte,
ajena a lo erudito, acercar sus obras al gran publico; atraer
por la belleza de sus pinturas y posibilitar un didlogo entre
obra, espectador y artista. Del mismo modo, supone una gran
satisfaccién para él poder representar la pintura aragonesa en
un mercado que él califica como “sano” y “ajeno a modas”.
Ademds, su calidad, su estilo Unico y personal, su
versatilidad y soltura en diversos géneros pictéricos, son
elementos fundamentales que le permiten abrirse camino hacia
nuevos horizontes y mercados, siendo buen ejemplo su
proyeccion de participacién en diversas compafiias de promocidén
con gran representacién en el continente asiatico.

Conclusion

En la actualidad, buena parte del Arte Contemporaneo es
concebido por unos como signo de status y distincidn social,
mientras que, para otros, resulta lejano a la realidad y de
dificil comprension. Jesus Monge, en cambio, no sélo pretende
plasmar la belleza magica de la realidad, sino que muestra al
espectador una nueva muestra de arte real: un medio de
expresién universal al alcance y disfrute de cualquier
individuo. E1l lucha por acercar su obra a todo tipo de
publico, de cualquier nivel de formacidén, edad o estatus
social. Sus pinceles son las herramientas con las que
transmite un mensaje que cuida con maestria y mimo paternal en



cada una de sus obras. Es por ello que, como sus maestros,
podria ser considerado un artista a la altura de su
interlocutor. Un artista de proyeccién universal.

Un artista es sobre todo un poseedor de un don de la
naturaleza que cada ser humano, por serlo, lo tenemos en
distintas materias o cualidades, y debe ser desarrollado a
base de esfuerzo y trabajo, como todo en la vida

Jesus Monge, Castellén, 20 de octubre de 2017. (Gras, 2017)

Cuadros de Ignacio Mayayo

En la Sala Caja Rural de Aragdén el 13 de febrero se inaugura
la exposicidén del pintor Ignacio Mayayo titulada “El O0Ojo
Atonito . Comisariado del pintor Pepe Cerda Escar y textos del
pintor y de Javier Barreiro. Pintor que es un cldsico en el
panorama zaragozano, pues no olvidemos que su primera
exposicién individual fue en 1975. Oleo sobre panel y lienzo.

Estamos ante una intachable técnica y un impecable sentido del
color al servicio de hermosos y serenos paisajes, en dos
ocasiones nevados, con o sin edificios. Para el recuerdo, por
ejemplo, el cuadro Los Mallos con niebla, de 2019, mediante
una carretera en el lado derecho, el tipico rio y los Mallos
viéndose en medio de una sutil niebla y dispares nubes como
fondo. Por otra parte, tenemos varios retratos en los que
demuestra, de nuevo, la intachable técnica al servicio de 1la
figura humana y la variedad de colores siempre entonados.

Retratos en 1la intimidad, aunque como variante tenemos
Lectura, de 2018, con una figura masculina de pie leyendo un
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libro bajo la atenta mirada de tres chicas adolescentes,
aunqgue como contraste hay una adulta sentada en el suelo con
calabaza, eco de su etapa surrealista, y Teatro, de 1999, con
una figura masculina leyendo a dos jovenes, otras dos y una
tercera de pie sujetando la misma calabaza que en el anterior
cuadro. Exposicién impecable, bella, atractiva.

Cuadros de Enrique Larroy;
Cuadros de José Gonzalez Mas

En el Paraninfo de la Universidad de Zaragoza el 6 de febrero
se inaugura la exposicién del pintor Enrique Larroy titulada
"Reincidente’, que deducimos alude a la misma linea desde hace
anos. Prélogos de Alicia Murria, Pablo Llorca y Enrique
Larroy. Acrilico, 6leo y collage sobre papel.

Busques por donde sea la exposicidén es una orgia de color
maravillosamente fusionado. Ni medio fallo. Muy dispares
fondos, por forma y color, incluso con dosis intrigantes,
enriquecidos sin medida por fascinantes formas geométricas,
tan variadas, que suelen flotar por dichos fondos. La
geometria, en ocasiones, invade el espacio pintado, como en
Reproches, mientras que a veces sugiere un delicado paisaje,
por ejemplo en Juego. Para el recuerdo ese gigantesco cuadro
ubicado de forma irregular que invade dos paredes en angulo
recto. Son, en realidad, diferentes cuadros con muy dispares
formas y colores. Gran lienzo que perturba la mirada.
Exposicién hermosa, imaginativa, sugerente.

%k %k

En la Sala Lanuza el 14 de febrero se inaugura la exposicidn
del pintor José Gonzalez Mas, nacido en Madrid el afio 1954
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pero con residencia en Zaragoza desde hace 35 afios. Oleo.
Cuadros entre 2016 y 2018.

Estamos ante un pintor con excepcional sentido del color, tan
estallante, que combina con rara perfeccidon, siempre al
servicio de paisajes, el exterior de un restaurante o un
paisaje con palmeras. Pintor al que seguimos desde hace afos,
de modo que mantiene una constante cromatica rozando la
perfeccién.

Fotografias de Paulina y Ana
Aleshkina; Fotografias de
Pedro Pérez Esteban

En la galeria Spectrum Sotos el 15 de enero se inaugura la
exposicidén titulada “A solas , de las fotodografas rusas y
hermanas Paulina y Ana Aleshkina, nacidas en Moscu con
residencia en Zaragoza. Tal como se indica en el prdélogo,
durante el verano de 2018 fundan el tandem artistico KlyoOwa
enlazado al bodegdén contempordneo. Fotografias en color. Tal
como sefalan se inspiran en el arte japonés.

Tenemos, en sintesis, fondos oscuros con una flor y lineas
ondulantes. Una luz que penetra en la oscuridad y crea bandas
paralelas estrechas en negro y grisaceo. Dos planos e
incorporacién de una flor sobre un embudo con tres formas
redondas. Geometria sobre fondo blanco con dos embudos sobre
una piedra. Fondos rosas o todo rosa con pequehas pelotas e
hilos. Dos jarrones con una rama por jarron que termina en
flor, mesa con mantel y delicado fondo con nubosidades y sobre
el mantel dos jarrones sobre una formas y sobre otro un huevo.
Dos planos verdes, de modo que sobre el primero ubica cuatro
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esferas y formas irregulares de gran atractivo. Y, para
concluir, fondo blanco con cielo estrellado, varios planetas,
una roca y un satélite espacial. Todo en sintesis. Muy buena
exposicion, variada y con gran refinamiento.

>k %k

En la galeria A del Arte el 30 de enero se inaugura la
exposicién del fotdégrafo Antonio Uriel titulada ‘Talas
Atlas’ . Muy amplio prdélogo se supone que del artista. Para
completar su criterio, tan intachable, se publica una amplia
entrevista al fotdgrafo de Antdén Castro en el Heraldo de
Aragén, con fecha 27 de febrero de 2020. Estamos, sin duda,
ante uno de nuestros mas importantes fotégrafos. Fotografias
en blanco y negro de tamafo mediano.

Estamos ante temas muy variados como la playa, el mar con
figuras, el rio, interiores con figura viendo el televisor
como espacio intimo, una reja y su sombra, varias olas enormes
reventando, figura femenina mirandose en el espejo, rostro de
figura femenina con los o0jos cerrados dentro de una misteriosa
sensacién, rostro masculino de perfil y, para concluir, una
habitacién dividida en dos planos verticales, de manera que en
el lado derecho figura el interior de una habitacién y en el
izquierdo una ola de mar. Dicho asi, tan frio y escueto, no se
hace justicia a una espléndida exposicién que 1llena por
doquier. Pura magia.



