Otros campos, de futbol y del
arte

Como coloféon de un afio glorioso para la Sociedad Deportiva
Huesca, que ha jugado hasta mediados de 2019 en la primera
division del futbol espafiol, el Centro de Arte y Naturaleza ha
organizado, en colaboracidén con la Fundacidén Alcoraz, esta
sugerente muestra en torno a nuestro deporte estrella. Una
idea excelente para la captacidén de nuevos plblicos, pues
muchos aficionados quiza se sientan atraidos a ver esta
exposicidn de arte contempordneo, que les acoge con algunos
guifnos de complicidad: como gesto de bienvenida, el espacio de
cafeteria tiene ahora un futbolin y los carteles anunciadores
de algunos partidos de la SD Huesca, mientras que en la
seccién final de la exposicidén hay fotos que documentan el
fltbol oscense a la largo del siglo XX, con una cronologia de
la historia de este deporte en la ciudad de Huesca, donde se
rinde especial recuerdo a Ramén Acin. La prensa deportiva, los
hinchas, los estadios y otros componentes socioldgicos de tan
lucrativo e ideologizado negocio-espectaculo de masas son
algunos de los aspectos a los que se dedican apartados
especificos a través sobre todo de cine, videos, fotografias,
collages e instalaciones, aunque no falten tampoco medios
artisticos mas clasicos como el dibujo, la pintura o
escultura. Una consideracidén especial se dedica a cuestiones
de género, con obras que reflexionan por una parte sobre el
futbol femenino y 1los estereotipos o discriminacidén que
padecen las futbolistas, mientras que por otra parte se aborda
el tabu de la homosexualidad en este contexto habitualmente
tan machista y gregario, que suele marginar al diferente. Pero
mi parte favorita es la central, cargada de ironia hasta en
los titulos: “juego” porque son obras que se refieren al
fltbol en clave lddica y “campos” pues los estadios no dejan
de ser un remedo de la naturaleza, que es la especializacidn
nominal del CDAN. Una pieza conceptual de Asger Jorn, nada
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menos, ha sido para mi el mds sorprendente descubrimiento,
junto a otras obras y artistas que me resultaban familiares en
algunos casos y en otros no tanto. Mucho ha tenido que
investigar Juan Guardiola, director del museo y comisario de
esta original exposicién, para dar con tantos interesantes
ejemplos artisticos sobre flatbol prestados por diversos museos
y galeristas. 0jala luego este acervo itinere a otros centros,
0 inspire ulteriores estudios y publicaciones. A mis alumnos
de la Universidad de Zaragoza ya les he recomendado vivamente
la visita. Yo no soy un aficionado al fdatbol ni hincha de
ningln equipo, pero reconozco el alto interés que suscita en
muchas personas, incluidos no pocos universitarios y, por
supuesto, los lectores de AACADigital.

GARBO Festival Bellas Artes
Teruel

GARBO es el nombre que recibe este festival cuya peculiaridad
comienza en su misma creacién, pues nacidé como oOrgano de
difusién y captacidén de talentos jovenes 1integramente
compuesto por estudiantes de 392 de Bellas Artes de 1la
Universidad de Zaragoza, con el objetivo de abrir un
huequecito a la produccién emergente y mas vulnerable, en el
gran escaparate del mudo del arte actual.

En esta segunda edicidn, expuesta del 28 de mayo al 5 de junio
de 2019, contamos con la presencia de 23 artistas de mdltiples
nacionalidades provenientes de los centros universitarios de
Teruel, Madrid, Valencia y Bilbao. Se consigue asi otorgar
visibilidad y rotundidad al panorama artistico de Teruel,
ampliando aun mas si cabe el alcance de su abrazo.

Entrando en materia, lo primero que percibimos al acudir al
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Museo es, sin duda alguna, la impecable gestidn de montaje y
comisariado que el equipo del Museo Provincial de Teruel ha
brindado, demostrando una vez mds, la inmensa profesionalidad
de trato con que acoge a cada exposicién. E1l contraste que
produce la arquitectura del siglo XVI con una exhibicidén de
arte joven envuelve las estancias en un ambiente cuanto menos
enternecedor. Tanto, como el recuerdo de una abuela jugando
con su nieto. Y digo recuerdo, porque tristemente pareciera
que hoy en dia los jévenes fuesen capaces de sustituir
familias enteras por la compainia de la abrumadora tecnologia.

No pudiéramos sino determinar cual fuere exactamente la linea
tematica unitaria de una muestra tan heterogénea. Tal vez no
la haya. Tal vez, sea su ausencia la manera de suscitar la
duda, y por consiguiente, el interés o el rechazo. Aun y todo,
si quisiéramos resolver este mindsculo dilema, nos bastaria
con acudir a muchas mas exposiciones de caracter colectivo
para refinar nuestros gustos y averiguar si nos complace mas
absorber un mismo y gran mensaje contado repetidas veces de
diferentes maneras, o si por el contrario nos sentimos mas
gustosos de interactuar con varios mensajes diferentes
contados desde muUltiples perspectivas. Es tan solo y por lo
tanto, una cuestidn de apetitos.

En el caso de GARBO se otorga absoluta libertad de perfiles
sin filtro de edades, procedencias, sexos, curriculum etc.
Siendo que nace de un contexto universitario, es frecuente
encontrarnos con el gen dominante de la juventud (aunque un
estudiante y artista emprendedor pueda contar muchas
primaveras en su DNI). Ello nos lleva a tener en cuenta que si
las edades que rodean a todo ser humano son tres (cronoldgica,
bioldégica y mental), la linea temdatica que aquili hubiese
reconocido fuese, en efecto, la del mero sondeo a vislumbrar
en una lista las preocupaciones mas repetidas de las nuevas
generaciones de este pais. Como si GARBO estuviese jugando a
las estadisticas del INE.

No es baladi, empero, que la variabilidad temdtica quede tan



difusamente valorada.

Por citar algunos ejemplos, con Miriam Chiva Fotogrames 2018
acudimos a un tratamiento fotografico de la pintura, cuya
interracialidad matrimonial excita. Sus inquietantes
representaciones cual capturas de carrete apuntan a unos
vestigios de verdad donde la espontaneidad vence a la pose.
Son como las fotos que hemos hecho sin querer de unas
vacaciones, cuando apretamos el botdén deliberadamente mientras
sujetabamos la camara sin saber a qué apuntaba.

La heterogeneidad conlleva los muchos hilos de los que se
puede tirar en esta edicidn. Lucia Blas con ST 2019 se atreve
a elevar el desecho desprendido de la actividad artistica por
encima de la obra resultante de dicha actividad, alcanzando
incluso, con la pintura desprendida, olvidada y rescatada, una
plasticidad matérica tan escultdrica como cdrnica. Algo que
encuentra coyunturas con Consuelo 2018 de Ester Garrido, que
consiste en simple cartén en el suelo. En efecto, como los que
nos encontramos en la calle tirados o amontonados en los
contenedores. Como esos que utilizan a modo de colchén los mas
necesitados e, irdnicamente, los mas repudiados de 1la
sociedad, esto es, las personas sin techo. Un gofrado en
cartén con la palabra “consuelo” grabada por el propio peso
del cuerpo de la autora, nos hecha en cara una sagaz denuncia,
esta vez por los desechos sociales. Personas que son tiradas a
la basura por un individualismo que ha tornado en un
subproducto de la relacién entre el sistema neoliberal y la
tecnologia, quedando nuestra pequefia sociedad e incluso
nuestra persona completa hasta pudiendo ser embutida en 1la
pequefia pantalla de un moéovil. Ello, nos lleva a considerar
oportuno confirmar las sospechas de pensadores como Emilio
Taddei o Remedios Zafra de quienes se extraen las hipdtesis de
la visidén de las personas no-productivas como sujetos
desechables de los que poder prescindir. Poetas, artistas,
historiadores, escritoras, vagabundos, extranjeros sin
papeles, etc. Se trata por consiguiente, de un neoliberalismo



al que le gusta mucho fomentar la individualidad para asi
anular el principio de solidaridad humana, convirtiendo al
sujeto en un empresario de si mismo que ha de esforzarse al
maximo para poder sobrevivir. Ello constituye la creencia de
gue uno puede con todo aunque para ello deba pisar la cabeza
del de al lado, porque la vida es cruel y el mercado es
despiadado, no igualitario. Solo triunfa el mejor, y todo
principio que iguale oportunidades ha de ser erradicado. En
palabras de la artista “Esta pieza habla de la realidad del
cuerpo expuesto desde la ausencia del mismo.”Una ausencia que
por otro lado, nos conduce a imaginar causas de pérdida del
sujeto habitante de ese no-lugar bastante mas desgarradoras.

Qué mas sobre 1o que aprender e indagar. Qué mds decir sobre
GARBO...

Si antes hemos hecho referencia a un excitante matrimonio
entre técnicas opuestas e histdéricamente enfrentadas con
Miriam Chiva, en Japan Erromeri Bikotea 2018 de Milagros
Santos Dolz ocurre lo contrario. Su pieza, un juego de menaje
en porcelana vidriada, pareciera haber nacido de un padre
japonés y una madre euskaldun, ya que los platos recuerdan a
panderetas y los cuencos para la salsa presumen de posa-
palillos incorporado. Es una “reduccidén a lo absurdo”de 1la
“apropiacién cultural” que encuentra su germen en la moda
gastrondmica de los restaurantes con oferta de fusiodn
culinaria, de donde se concluye una necesidad por cuidar lo
propio sin dejarnos caer ni recaer en mestizajes innecesarios
que mas que denotar amor, connotan puerilidad.

Y ya que hablamos de comida, por qué no pasar directamente al
postre con Suri Kim y su obra Mesa en comiun 2018-2019. Esta
promesa venida de Valencia encuentra en el mero acto de comer
la excusa para provocar encuentros entre personas que, poco a
poco marchitan en el tejido de una sociedad cada vez mas
veloz. Es verdad que comemos inconscientemente. No nos
concentrarnos en el disfrute del alimento, ni siquiera
destinamos el tiempo que se merece al ejercicio de comer.



Muchos desearian incluso tener una puertecita en el vientre
para meter la comida mas comoda y rapidamente. En Corea, de
donde la artista es originaria, preguntar si ya has comido es
tan natural como saludar con un Hola, équé tal? “Comer es uno
de los rituales mas importantes, pero no lo celebramos 1o
suficiente” afirma, y es que la complejidad de su
investigacion resuelta a modo de accidon, fotografia analoga y
libro de artista, identifica el enorme legado cultural que le
debemos al desarrollo de la gastronomia como una modalidad de
arte mds, que entabla claros puentes sensoriales.

Muchas mas son las flores sobre las que seguir saltando en
este precioso campo dispuesto y labrado con la ayuda del Museo
Provincial de Teruel. Luis Utrillas, Micaela Maisa, Sofia
Gregorio, Fan Jiang o Ana Maria Monzdé son otras propuestas
para tirar del hilo de la obra que aqui presentan hasta llenar
ellos solos todo un museo. Lo onirico, lo que oprime, lo que
se derrite, lo abstracto y lo pop, también han sido temas
recurrentes. Con Alba Mozas acudimos al llamamiento de una
definicién de la identidad humana que escape de parametros de
raza, religién o sexualidad, y abrace las etiquetas de la
felicidad y acciones de vida. Lo que inquieta en su oscuridad
y el trabajo con el cuerpo presente en la videoinstalacion de
Diego Rodriguez, y ejemplos de arte tribal con 1la marcada
gestualidad pictdérica de Ignacio Lana han sido motivo de
atraccion hasta para el espectador mads exigente. Y un largo
etcétera que incluye a potenciales augurios como Jorge
Puertolas, Angel Rodriguez Arias, Nicolina Grossu, Maria
Teresa Garcia o Sara Asensio. Todos ellos y muchos mas merecen
un hueco en esta resefa.

Por mi parte, deseo un permanente flujo de ediciones en
iniciativas como GARBO Festival BBAA Teruel, como modo de
invertir en talento y en salud cultural.



Quinita Fogué. Noéomadas del
destino

Fogué, dedicada al mundo del arte desde los afos sesenta, se
ha manifestado enmuy diversas maneras y técnicas: pintura,
esmalte, grabado, collage, escultura, instalaciones.. Dice que
no es escritora, pero nos deja libros de autor con poéticas
reflexiones sobre lo que pinta en el silencio de su taller. En
su obra se adivina la nina sofiadora e imaginativa que fue, los
colores vividos en su infancia en Bafién (Teruel) y sobre todo,
la mujer viajera, amante de distintos lugares y culturas.

La exposicidn se plantea como un gran lienzo en blanco que se
va llenando de color, de recuerdos, de suefios. No obstante, al
inicio de la exposicidn nos hace una advertencia: ..interesa
lo que imaginas, no lo que ves. Los lienzos cuelgan libremente
sin estar cenidos o limitados por bastidores y marcos, igual
de libre quiere que sea nuestra percepcién. Telas verticales,
todas con fondos blancos, en ocasiones con partes sin pintar,
sobre las que con predominio de azul va plasmando su mundo
interior, alguna cercana al zen, en la que percibimos una
estilizada y esquematica forma organica en negro, otras con
laberinticos entramados, a veces matéricos, a los que se
adhieren los suenos, con soles o lunas, rejas, escaleras..
Arboles azules y solitarios, simbolizando ese Unico &rbol que
encontramos en medio de un campo. Y sobre todo, profusién de
personajes. Nos trasmite su mundo onirico: ¢Quién en mi suefio
presta sus paisajes?

Sus personajes conversan, observan, son guiados a un destino
de mundos nuevos, como los ndémadas que buscan culturas
distintas. La artista afirma que casi todos somos ndémadas,
ella se considera noémada del destino. Partimos de nuestro
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entorno de nacimiento a otros lugares, otras ciudades vy
emprendemos una blUsqueda en un intento de conocimiento de
otras culturas.

Los materiales empleados muchas veces son reutilizados, telas
viejas olvidadas, toda clase de cajas, cartones, cintas vy
cuerdas, a los que les ha querido dar una importancia, darles
un valor, volverles a dar vida, porque tan importante es 1lo
viejo como lo nuevo. Juega con las distintas texturas de
hilos, lanas, papeles arrugados y rasgados.

La tierra, sus raices, los viajes son recurrentes en Fogué.
Nomadas del destino es la Ultima versidn de esta instalacidn,
que va creciendo con el tiempo, antes fue Ndémadas del viento.
Paquetes, cajas de cartén atadas con cuerdas, todos con
contenido, todos con destinatarios, preparados para ir a otras
partes del mundo, es como un abrazo entre distintos lugares,
distintas gentes. Para Quinita el artista es un nodmada que
nunca se queda con su Ultima exposiciodon, siempre
experimentando y buscando nuevas formas.

Otra instalacién presentada por primera vez en La ciudad
invisible, muestra realizada en 2003 en el Colegio de
Arquitectos de Aragén, ha ido evolucionando. En aquel momento
se trataba de una escalera, en sus peldanos zapatos de mujer
simbolizaban su ascenso, y en la cumbre una manzana que
representaba a Eva, que pecd porque llegd primero. Hoy este
montaje se presenta, ademas, con una maleta, y por la escalera
suben libres, en igualdad, zapatos de hombres y mujeres, en lo
alto uno de mujer. Detrds, en la pared, un entramado de hilos
de colores donde se afirman los suefos.

Esta exposicidén nos muestra el viaje interior de la artista, y
su peregrinaje a través de las diferentes culturas que va
conociendo y absorbiendo, de las que, como el viento, nos trae
diferentes olores, colores y recuerdos.



La Zaragoza decimondnica, en
los espacios verdes

No podemos entender nuestro presente sin rastrear nuestro
pasado. Esta frase lapidaria cobra sentido en el contexto del
nuevo libro de 1la historiadora del arte Laura Ruiz Cantera,
que acaba de publicar en la editorial Rolde de Estudios
Aragoneses Los espacios verdes en la Zaragoza del siglo XIX.
Patrimonio de ayer y hoy. Se trata de un pequeio avance de lo
que sera su tesis doctoral, un texto divulgativo, tan grande
como atractivo. A través de las siguientes paginas la autora
busca reconstruir el pasado urbano de los espacios verdes de
la Zaragoza decimonénica desde una perspectiva histérico-
artistica. Como definicidén, podemos afirmar que “los espacios
verdes son, a grandes rasgos, zonas libres publicas o privadas
existentes en la ciudad que cuentan con extensiones verdes o
plantaciones con fines ornamentales o de recreo y que se
completan con todo tipo de infraestructuras arquitecténicas
y/0 de mobiliaria urbano destinadas a mejorar o dinamizar las
experiencias de los ciudadanos”. Hoy en dia, estos espacios
forman parte de nuestra cultura visual y del patrimonio urbano
de Zaragoza.

La ilustracién, como punto de partida

La Zaragoza dieciochesca es realmente el punto de partida para
comprender la historia de los espacios verdes de las
siguientes centurias, ya que durante este siglo se va a gestar
un caldo de cultivo cultural, politico y urbanistico que va a
propiciar cambios en la morfologia urbana, reservando vy
creando los primeros espacios libres para el disfrute de la
poblacidon. La traida de aguas del Canal Imperial en el afio
1784 fue uno de los acontecimientos mas importantes de esta
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centuria, pues facilitdé la navegacidn salvando los meandros y
azudes del tramo medio del Ebro y el abastecimiento de agua
para regadios. La razén era el principal elemento de busqueda
para dar salida al ansiado progreso vital. Las instituciones
mas influyentes del momento fueron las sociedades econémicas
de amigos del pais, que tuvieron como objetivo la difusiodn del
conocimiento, entre otros, el de Historia Natural. El deseo de
conocer el mundo natural suscité el estudio de las disciplinas
afines como la Botanica, Horticultura y Jardineria, asi como
la aparicion de los primeros jardines botanicos y de
aclimatacién y de las primeras muestras comerciales de
especies vegetales.

Desde mediados del siglo XIX, se produce una continuidad del
periodo renovador propuesto por la ilustracidén que dejaba
atras a la ciudad del Antiguo Régimen, con una voluntad en
firme de mejorar y embellecer las ciudades a partir de
reformas en los trazados, formacion de ensanches, edificacidn
de monumentos o proyeccién de zonas verdes. Los espacios
verdes zaragozanos estuvieron representados con anterioridad
al siglo XIX por las arboledas naturales y los paseos, pero la
gran novedad en esta centuria va a ser la incorporacién de 1los
jardines y parques urbanos. La construccion de las zonas
verdes publicas en Zaragoza estuvo controlada por el servicio
municipal, la Seccién 52, también conocida como la Policia
Rural. Era responsable, principalmente, de 1los espacios
situados a extramuros del nldcleo urbano, aunque bajo su
competencia también se encontraba la gestion de los espacios
verdes y su personal. Fue un servicio publico determinante
para la introduccidén de la jardineria urbana. Anteriormente
parece ser que fue la Direccion del Canal Imperial 1la
encargada de impulsar y tutelar la construccién de paseos vy
jardines principalmente en las afueras de la poblacidén como se
hizo con el paseo de Torrero, los jardines de la iglesia de
San Fernando o los de la glorieta del Pignatelli. En Zaragoza,
no fue hasta 1863 cuando existid una figura que se encargara
profesionalmente de los espacios verdes gracias a la creacidn



del puesto de Director de Paseos, Jardines y Arboledas. El
primero seria Antonio Berbegal y Celestino, otros directores
de paseos y arboledas fueron Pedro Sancho y Pastor, Orencio
Blanque, Angel Blanque, José Jordana y Morera. Serd a finales
del siglo XIX, cuando aparezca la figura del Jardinero
Municipal y Guarda Mayor, algunos nombres fueron Eduardo
Barrena, Francisco Valero, Ramén Oliva..etc. Nombres olvidados
ya de la memoria colectiva, que la autora recupera para este
libro. Las tareas de estos profesionales estuvieron
supervisadas por arquitectos municipales como Ricardo
Magdalena o Félix Navarro. Otros acontecimientos que
contribuyeron a garantizar el ornato de la capital fueron las
celebraciones de las exposiciones aragonesas que reservaron un
espacio para muestra de jardines que, si bien fueron efimeros,
dejan constancia de su existencia como una parte esencial, no
s60lo para el decorado del certamen, sino también para la
organizacidn espacial del conjunto.

La Torre de Bruil, seiia de identidad de la burguesia

Todos estos jardines eran ornamentales, de recreo, a excepcién
de algunos viveros. Los jardines de recreo son una creacién
caracteristica de la jardineria decimondnica, zonas verdes
ajardinadas y arboladas cuyo funcionamiento, normalmente, se
limitaba a épocas estivales. Previo abono de una entrada
podian disfrutarse de todo tipo de infraestructuras,
espectaculos, puestecitos, atracciones..etc. En estos jardines
se prestaban diversos servicios que hacian mas agradable aun
la estancia de los que visitaban estos lugares como cafeterias
o restaurantes. Uno de los jardines de recreo mas interesantes
que se construyé en Zaragoza fue el creado por Juan Bruil
sobre los antiguos terrenos del Convento de San Agustin.
Desafortunadamente, queda muy poco de lo que fue esa
propiedad, el recinto de la torre estaba integrado por
edificios, invernaderos, jardines tierras de labor, arboles
frutales, un bosque con estanque lindante con el rio Huerva.
Era un gran jardin de recreo con todo tipo de excentricidades



para el deleite de los propietarios y el publico, ya que
incluso poseia un laberinto, una pequefia montafia rusa y un
pequeio zoolégico con faisanes, pavos reales, cisnes,
gallinas, perros, etc. Durante dos décadas se convirtid en uno
de los espacios mas deliciosos de Zaragoza por cumplir con los
criterios de desahogo y diversién de la poblacién, asi como un
indicador de distincidn social.

La inexistencia de bibliografia que haya abordado de manera
global el tema de los espacios verdes publicos en la capital
del Ebro, hace que nos encontremos ante un ensayo divulgativo
bien hecho y redactado de la manera rigurosa y amena a partes
iguales, queestablece una dialéctica entre arquitectura,
naturaleza y ciudady que contribuye a reflexionar sobre el
presente y el futuro de las zonas verdes.

Reinas malditas

El XIX fue extremadamente paraddéjico. Fue un tiempo
responsable de muchas imagenes que hemos heredado hasta hoy.
La sociedad decimondnica hizo gala de un manifiesto culto a la
imagen y, con ello, dejdé su impronta en numerosas
representaciones. Tanto es asi que la pintura conocid un
desarrollo espectacular, con la ampliacién de la clientela
hacia las clases burguesas, la creacién del mercado del arte y
de un gran nudmero de museos y el retrato se convirtié en
género artistico dominante. Son varias las circunstancias que,
en un relativamente corto espacio de tiempo, concurrieron en
las dreas geograficas mds prosperas y desarrolladas de la
iconosfera europea, y es ineludible referirse a ellas para
conseguir tener una idea aproximada de las causas de 1la
aparicién de este mito. Estas circunstancias fueron de tipo
sociopolitico y cultural y condujeron a que en el ambito de
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las letras y las artes se desarrollase toda una iconografia
consecuencia de un concepto mas fantasioso que real, de una
imagen potente y destructora de mujer producto, sobre todo, de
la misoginia y el deseo masculino. Hay que ahadir la obra de
muchos miembros de los movimientos esteticistas y simbolista,
quienes, con 1la especial colaboracién del decadente
finisecular, participaran en el campo artistico, en el gusto y
la moda, en la construccién de una peculiar imagen femenina
que, en el campo de las artes y las letras, dara forma y
palabra a aquel tipo de mujer que tanto desasosiego y temor
causara y se extenderd por toda Europa: el icono de la femme
fatale. Un cambio de paradigma femenino se impuso en 1las
primeras décadas del siglo XX a través de unas propuestas
artisticas impregnadas por los cdnones de la publicidad y las
ilustraciones de moda. De este modo, la mujer fatal de fin de
siglo y la “Eva moderna” de los afos veinte se acababan dando
la mano, tanto si estaban vestidas como si se mostraban
desnudas.

El siglo XIX fue decisivo para las mujeres, ellas fueron las
protagonistas de esa mirada a la sociedad contemporanea Los
miltiples rostros de estas mujeres conforman una galeria de
poderosas imagenes femeninas en la nueva exposicidon del Museo
Carmen Thyssen Malaga. A través de mas de setenta obras de
géneros, formatos y estilos diversos, de artistas espafoles,
franceses y alemanes de la primera mitad del siglo XX,
encontraremos una visioén global de lo femenino, de la belleza,
el desnudo, la creacién artistica, 1la moda y 1la
intelectualidad.

La iconografia de Venus yacente ha tenido una larga
trayectoria a lo largo de los siglos. Desde la conocida Venus
de Desde, pintada por Giorgione, exquisita obra de linea y
contorno, pasando por las de Tiziano, hasta llegar a la Maja
desnuda de Goya, una mujer real, despojada de todo argumento
mitolégico, median varios siglos de evolucién pictérica. Si el
arte espanol en el pasado habia tenido escasez de desnudos,



dada la fuerte presencia de la Iglesia, a pesar de la mas que
honrosas excepcidon de Veldzquez y Goya, a finales del siglo
XIX se llend de ellos. En el panorama nacional de los primeros
anos del siglo XX, surge un tipo de desnudo femenino con
fuerte carga erdtica y atributos castizos, vinculadas a un
regionalismo con visos de modernidad, pero siempre dentro de
la tradicion por el gusto de la época y del mercado. En
numerosas ocasiones el espejo aparece en el entorno de Venus,
la diosa de la belleza, como es el caso de Velazquez o Rubens.
Un objeto de alto valor alegdrico que Tiziano utiliza
demostrando que la belleza puede ser captada, unido al
significado transitorio del tiempo, adquiere otro sentido en
la intimidad del cuarto de una vulgar prostituta. Durante el
siglo XIX el retrato se populariza, y al igual que el espejo,
antes sélo propiedad de unos privilegiados, se encuentra ya
presente en todas las clases sociales. Se trata de un asunto
esencial para el desarrollo de la pintura moderna, pues
permite abordar el desnudo femenino al margen de las
tradicionales academias o la pintura mitoldgica. Esa unién da
como resultado en Paris algunas de las obras maestras del arte
moderno y de vanguardia: desde la Olympia de Manet (1863)
hasta Las senoritas de Avignon de Picasso (1907).

Los artistas presentes en la exposicidn, como Von Stuck,
Anglada-Camarasa o Egusquiza, representan desnudos cargados de
erotismo sin hacer referencias a mujeres reales. Con el inicio
del siglo XX el desarrollo de las vanguardias, en cambio,
ademas de las versiones modernas de esos referentes clasicos
(Picasso o Smith), las nuevas malditas tendrdan otros rostros:
el de las musas de los artistas (en Van Dongen), de actrices y
bailarinas, como Sarah Bernhardt, de excéntricas y auténticas
mujeres fatales de la bohemia o la alta sociedad, como la
marquesa Casati, de languidas burguesas entregadas al doce dar
niente en la obra de Francesc Masriera, o de prostitutas. En
definitiva, nos encontramos ante evocaciones mundanas del
poder destructor del deseo. Por su parte, el arte espanol
aportara su propia visidén de la belleza despiadada y corrupta



a través sobre todo de un tipo propio, la maja, desnuda y de
sexualidad imponente en Zuloaga o Romero de Torres, o
misteriosas, peligrosas e hipnoticas bajo la mantilla en
Federico Beltran Masses.

Ellas, las creadoras que también participaron en esa vision
propia, se encuentran representadas en esta exposicidn. Todas
las mujeres abordaron el discurso y proyectaron a partir de
sus obras o de sus actitudes la visidén de una mujer distinta,
deseosa de encontrar un nuevo espacio y dominarlo, y de ser
protagonista activa de su vida y su tiempo. Durante la primera
mitad del siglo XX, se incorporan a la galeria artistica de
mujeres, una serie de profesionales que cuestionan el statu
quo y la tradicional idea de mujer-objeto, desde la disefiadora
de moda Coco Chanel, a las pintoras Olga Sacharoff o Maruja
Mallo. Gracias a su talento y coraje, y a través de
iconografias y expresiones multiformes alcanzaron una
inusitada dimensién plblica.

Desafiantes y cautivadores, los retratos femeninos presentes
en esta exposicién retan al observador a un intenso cruce de
miradas mostrando la riqueza y complejidad del universo
femenino, una orgullosa y redefinida identidad, que sigue hoy
de plena actualidad.

Catalogo razonado de 1los
dibujos de Rosario Weiss
(1814-1843)

Con el proyecto del catdlogo razonado de los dibujos de Goya
emprendido por el Prado y la Fundacién Botin, es posible que
otras instituciones se animen a editar el mismo tipo de
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estudio para artistas mas desconocidos. En 2018 vio la luz una
esperada publicacion para las investigaciones de arte del
siglo XIX espafiol, el catalogo razonado de los dibujos de
Rosario Weiss, dirigido por el historiador del arte Carlos
Sanchez Diaz, editado por el Museo Lazaro Galdiano, 1la
Biblioteca Nacional de Espafia y el CEEH. Su autor trabaja en
el departamento de conservacion de la Fundacidén Lazaro
Galdiano y a lo largo de su carrera ha publicado interesantes
estudios sobre pintores decimondnicos espafoles como Jenaro
Pérez Villamil, Valentin Carderera o Eugenio Lucas Velazquez,
cuyas obras se encuentran especialmente bien representadas en
los fondos de la FLG. Este ultimo trabajo Dibujos de Rosario
Weiss (1814-1843) incluye un estudio biogradfico sobre 1a
pintora, el propio catdlogo razonado de sus dibujos y varios
anexos de dibujos no localizados, antiguas atribuciones,
estampas, filigranas, sellos, marcas y un apéndice documental.

La publicacidén fue elaborada con motivo de la exposicidn
celebrada en la BNE entre enero y abril del ano pasado, que
permitidé revisar la figura de esta artista madrilefa de
origenes alemanes, célebre por haber sido la discipula mas
directa de Francisco de Goya, a la que el maestro de
Fuendetodos pedia que tratasen “como si fuese hija mia”. Bajo
ese titulo queda englobado el extenso y riguroso capitulo que
el libro dedica a la biografia artistica de Rosario Weiss. En
él se explica cémo la creadora partidé de las ensefanzas del
pintor aragonés, siguiéndole en su traslado a Burdeos,
permaneciendo unos anos en la capital girondina vy
posteriormente regresando a Madrid donde lograria insertarse
magistralmente en los circulos académicos y comerciales, pero
también colocandose a la vanguardia del movimiento romantico
en Espana, abriendo el camino para mujeres artistas de las
décadas posteriores, que, como Weiss, tendrian que luchar para
conseguir la profesionalizacidén de su practica artistica.
Ademds, otro aspecto que pone de manifiesto esta publicacidn
es la versatilidad de la pintora, dedicada a los géneros mas
variados, desde el retrato intimista, hasta la pintura de



historia, pasando por el paisaje o la reproduccidén de detalles
arquitectoénicos.

Uno de los logros mas importantes del catalogo es la cantidad
de obras reunidas de Rosario Weiss: 166 dibujos, 42 estampas a
partir de sus obras y varias pinturas. Para agruparlos, el
autor ha colaborado, ademas de con las tres instituciones
organizadoras, con otras como Bibliotheque Municipale de
Bordeaux, la Real Academia Espafiola, ademds de colecciones
privadas como la de Ciddén Madrigal o la de Jaime Esain
Escobar. También ha llevado a cabo una labor de rastreo en el
mercado artistico, contactando con casas de subastas vy
recopilando imdgenes e informacidén de sus catalogos.

Gracias a estas tareas de recopilacién y de investigacidn, la
publicacién se ha convertido en una referencia para el estudio
del arte espafiol de 1la primera mitad del XIX. Ademas, todo
este trabajo ha permitido arrojar luz sobre algunas de las
etapas de la vida de la pintora. De gran interés son sus
dibujos de formacidén, realizados bajo la tutela de Goya,
conservando en muchas ocasiones las anotaciones del artista.
Tal y como revelan estos ejemplos, en ocasiones el maestro
comenzaba un dibujo con el Udnico fin de que Weiss 1o
concluyese, ejercitandose de este modo. En palabras de Rascén
Navarro, Goya dibujaba “en cuartillas de papel figuritas,
grupos y caricaturas de las cosas que mas podian llamar su
atencion, y las imitaba ella con un gusto extraordinario
valiéndose s6lo de la pluma”.[1] Asi se aprecia en obras como
Hay ay q.e me canso [cat. 2] o Soldado francés [cat. 3].

También resultan Utiles las comparaciones que el catalogo
establece entre los dibujos de Weiss y litografias y cuadros
de las escuelas francesas e italianas del renacimiento y del
barroco, que conocié a través de Goya y de su maestro en
Burdeos Pierre Lacour. Copidé las composiciones de Andrea del
Sarto, Poussin, Murillo, etc. El tercero de los anexos es el
que se destina a las estampas, ofreciendo toda una ndémina de
creadores: Pierre Lacour, Anne-Louis Girodet, Jules Cogniet o



Vicente Lépez que grabaron obras de la artista.

Finalmente, queda patente como las investigaciones sobre la
artista son todavia necesarias, ofreciendo el catalogo un
listado de obras de Weiss de las que se tiene constancia
documental, pero no han sido localizadas. Esperemos que
estudios venideros contribuyan a reescribir esas lagunas.

[1]RASCON NAVARRO, Juan Antonio (1843), “Necrologia. Donfa
Rosario Weiss”, Gaceta de Madrid. Madrid: pp. 3 y 4.

(Embozado o emboscado?

Una critica manda hacer Susana
que en mi vida me he visto en tal aprieto
lo tomaré como si fuera un reto

y lanzaré la saeta a la diana.
Enjaulados grillos de filigrana

miran la mirilla de su boceto.
Camafeos e hipocampos sin respeto

sonrien y cuelgan de la ventana.
Un helado de estrabicos conejos,

muchachas de ginecolodgicas siluetas,

escaleras, estrellas y vencejos.
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Bosques de noche con sexo y sin tetas.
Las luces de Huesca no estan lejos,

Elvis Gato dibuja sus planetas.

José Luis Gamboa Urgeles

18 de junio de 2019

Embozar: ocultar con palabras o acciones algo para que no se
entienda facilmente.

Emboscado: Oculto o entrado entre el ramaje.

El pasado cuatro de mayo cumpli setecientos treinta y nueve
meses, que suman diecinueve, como el ano. Hay que celebrar la
vida y excusas no faltan, es mas habitual festejar el
cumpleafios pero también tiene su aquel el cumplemés. Comia
cerca de Huesca y me enteré de que Susana Vacas exponia en el
Matadero (qué nombre para un lugar con tanta vida) un “Bosque
de noche”.

A la entrada, invitado y acariciado por 1la tenue 1luz
ambiental, me topo con un coherente cataloguito que se abre
con un personaje bajo una estrella de cinco puntas y sus
sombras en la pared. Me evoca unos pentasilabos de aquella
grabacién de Amancio Prada, alla por 1994, titulada
“Emboscados”: “Lejana estrella/de un solo dia/dulce
tristeza/melancolia”. Estas casualidades me hacen sonreir, me
recuerdan que andamos enredados por finos y fuertes hilos que
zurcen y pespuntean el tiempo y las palabras.

Ya en la sala un curioso castano centra la mirada y el deseo
aun despistado, y lo rodeo varias veces del derecho y del



revés, desciende y se alza el mirar, ya emboscado, y sigo
recordando: “Tu patria es el aire/es mi patria./No tengo
bandera/no tengas”. Mi aliento, no me resisto a soplar entre
los hilos, es la brisa que mueve los camafeos que me van
proponiendo sorpresa tras sorpresa: fellini, un envoltorio de
Sugus, las jaulas, las casitas, Alicia, Penélope, cuatro
corazones por el ojo de una cerradura, una llave,.. Sugestivos
enlaces y complicidades evocando recuerdos, silbando a esta
memoria que hoy cumple mas de setecientos meses: mi primera
visién de Amarcord, los guifiotes en el cuartel, mi lengua
peleando por librar al sugus de una muela, los conejos del
corral de mi abuelo Valeriano, las piezas blancas y rojas de
la arquitectura de mis dominicales tardes infantiles,.. Y como
una lluvia suave, imdagenes que acuden a cada paso que doy por
la sala. Me agrada cuando una exposicion intenta secuestrarme
y creo que logro zafarme.

Me detengo en el rincén de los acetatos de los paraguas y
acude Brassens: “Un p’tit coin d’'parapluie, contre un coin
d’'Paradis, elle avait quelque chos’ d’un ange”, o ante las
figuras que parecen jugar con el sol o con la luna o en una
playa. Y de nuevo los versos de Prada: “Somos la herida y el
balsamo, polvo de luna en el mar”

Hacia poco que habia visitado la exposicién de Lita Cabellut,
casi anonadado por el tamafio de sus lienzos, por la fuerza y
el deterioro que me trasmitieron, por la sensacidn de erosiodn
que me obligaba a mirar a mis espaldas por si Cronos me seguia
implacable con su brocha de pinta arrugas y ahora me siento al
otro lado.. del espejo (éiserd por los zapatitos de Alicia?)
sosegado por una especie de ternura dadaista.

Si, echo en falta una lupa, aunque prefiero no saber 1la
verdad. Mientras, retiro lo de dadda, porque aunque 1los
collages me sugieran surrealismo y ciertos colores fauvismo y
los tamafios minimalismo y los materiales arte pdvera el bosque
entero desparrama la clasificacidn. Esto es bello y sugerente,
cercano y por inventar.



Igual que del primer vistazo a una persona desconocida te
quedas con su silueta Susana nos invita con las suyas a no
quedarnos en eso, a “comprometernos” (de aquel promittere:
obligarse a hacer, a decir o a dar algo), a seguir
construyendo la obra que observas y a tu misma persona. Por
eso al salir de un bosque nunca somos los mismos. Entre copa y
raices, tras grillos y chicharras, mirada y mente han
cambiado, han crecido.

Al salir de este bosque que Susana ha plantado, podado vy
cuidado, no sé si he estado embozado o emboscado. Me prometo
volver a internarme pronto en él para otra tanda de nuevas
emociones pero.. el primer lunes de junio este bosque se
emboscé. No sé qué dios de la flora y la fauna, qué diosa de
la ecologia, o qué institucidén publica de esta Zaragoza,
pudiera hacernos felices un rato haciendo replantar este
hermoso y evocador bosque. Me agradaria tanto poder
reemboscarme antes de mi ochocientos cumplemés, por ejemplo.

Exposicion 30 anos de Game
Boy: Una consola en el mundo
del Arte

El original fabricante de hanafuda (naipes tradicionales
japoneses) Nintendo de 1889, jamas tuvo pensado que, un siglo
mas tarde, crearia unas maquinas informaticas que son icono de
la cultura de masas en si mismas, y la representacidén de una
sociedad con ganas de experimentar nuevas sensaciones que los
transportasen a mundos imposibles a través de pantallas,
sonidos electrénicos y mandos con botones.

Tal y como reza el catalogo de la exposicidn que nos ocupa, 30
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anos de Game Boy: Una consola en el mundo del Arte, la pequefa
consola portatil de los nipones puesta en venta un 21 de abril
de 1989, fue un éxito de ventas a nivel mundial y se convirtid
casi instantaneamente en un objeto de deseo, siendo esta
Gltima caracteristica todavia vigente en nuestra actualidad,
como un objeto fetiche de una época anterior de explendor de
lo digital, de lo intangible, de lo inmaterial.

La muestra creada por Trazacultura produccién cultural para
Etopia Centro de Arte y Tecnologia de Zaragoza, y comisariada
por Carlota Santabarbara, Profesora Asociada del Departamento
de Historia del Arte de la Universidad de Zaragoza y miembro
de AACA y AECA, nos invita a descubrir como la materia
utilizada para la creacién de obras artisticas ha ido
cambiando a lo largo de nuestra historia como especie. Como el
lienzo ha dejado paso al codigo, el pixel y lo tecnoloégico.
Asi en una exposicidén que en cierta medida evoca a pioneros
artisticos como Duchamp, Warhol u otros visionarios, nos
muestra como un objeto de la vida cotidiana puede ensalzarse
al nivel de de obra Arte, y como de él pueden surgir otras
obras derivadas, fruto del deseo de recuperacién y no caer en
el olvido de ese movimiento social y cultural que fue Game Boy
a nivel mundial, con cierto aire nostagico pero a la
vanguardia de los movimientos de lo retro y el remember.

La simbiosis entre arte y tecnologia fluye constantemente en
la espaciosa estancia blanca con detalles verdes, recordando a
la pequefa pantalla LCD que tiene esta maquina video ludica.
Las luces de contornos y sombreados duros de la sala evocan a
las imagenes pixeladas cuadradas de la época de los ochenta,
dando importancia a las diferentes obras expuestas. Aunque el
sentido expositivo natural es deambular por todo el contorno
de la sala, los reclamos e impactos visuales de las propias
obras hacen que éstas se entrecrucen en la mirada del
espectador, creando un camino a veces aleatorio pero a la vez
de descubrimiento por el interesado en la materia.

Las diferentes obras artisticas propuestas utilizan no so6lo la



materia en si de la propia consola, sino también sus
componentes técnicos y sus lenguajes informaticos para
mostrarnos un mundo nuevo con sabor de antafio. Las
modificaciones hardware de la consola, creadas por artistas
internacionales y nacionales, generan obras sonoras chiptune,
fotografias pixeladas en 8 bit, o circuit bendings donde se
aprovecha la modificacién de las placas de la maquina para
crear obras graficas y audiovisuales conceptuales.

Preside la entrada la imponente obra Unknown Destroyer (2019)
de la artista zaragozana Ira Torres, que a modo introductorio
quiere reflejar la relacién de la tecnologia con nuestras
vidas contemporaneas, en un discurso que pretende hacer pensar
al visitante el c6mo la tecnologia crea identidades
alternativas, pero también puede desvirtuar nuestra propia
realidad. Asimismo, caben destacar las obras de las artistas
de la coreana Bubblyfish o la espanola Raquel Meyers que
utilizan el caracteristico sonido 8 bits de la consola
japonesa, para crear sus obras conceptuales de imagen y
sonido, como si de una performance casi se tratase.

También el francés Jean-Jacques Calbayrac y el espafol Davit
Ruiz, crean a través del ojo virtual del periférico Game Boy
Camera una visién del mundo minimalista, pixelada y en blanco
y negro, evocando a las composiciones vistas en fotdgrafos
colaboradores de renombre como los vistos en la revista
Magnum. Manipulando 1los <circuitos fisicos internos
encontrariamos las obras del norteamericano Paul Catanese,
mostrandonos como una pantalla también puede servir como
lienzo interactivo de obras pictdéricas digitales, o la obra
GBG-8 (2015) del ruso Vtol, que nos dispara literalmente con
su objetivo para imprimir el momento a través del complemento
Game Boy Printer modificado.

Game Boy ha sido y siempre sera un icono para nuestra cultura
de masas, una fuente de inspiracién para los nativos digitales
que vivieron su explendor y los que estdn por venir, un
reflejo de como el Arte y nuestra sociedad cambia con el paso



del tiempo, pero conserva una base de valores que perduraran
mas alla de la materia.

Los 1maginarios y bestiarios
inicos del taiwanés Mu Pan

Que el arte asiatico estd cada dia mas presente en diferentes
instituciones es un hecho irrebatible. Las barreras culturales
cada vez son mas difusas y el interés en Occidente por 1las
diferentes regiones asiaticas propician que ya sea normal
encontrarnos artistas japoneses, chinos, <coreanos,
vietnamitas, etc. tanto en espacios expositivos publicos como
privados.

Ejemplo de esta realidad es la exposicién “Mu Pan and Other
Beasts” que se celebra entre el 26 de abril al 26 de julio en
el Espacio Solo / Contemporary Art Collection de Madrid, una
sala de reciente creacidén ubicada en el corazén de la capital
espanola en la que se exponen la coleccién privada de Ana
Gervas y David Cantolla.

Hasta este interesante espacio ha ido a parar una importante
retrospectiva de Mu Pan (1976, Taichung, Taiwan). Este artista
taiwanés emigré a Estados Unidos en 1997, donde se formd en la
Escuela de Artes Visuales de Nueva York, centro en el que
actualmente también imparte docencia. Fruto de esta
trayectoria transcultural, la obra de Mu Pan hunde sus raices
en sus origenes asiaticos, tomando algunos referentes como los
maestros japoneses del ukiyo-e o los relatos tradicionales
chinos, pero paralelamente nos encontramos con un estilo no
adscrito a ninguna tradicidén concreta, con referencias a
iconos de la cultura pop norteamericana y occidental o a
personajes y elementos biblicos.
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Con un estilo casi naif y un dibujo muy simple crea dinamicas
composiciones plagadas de pequefios detalles en los que nos
podemos quedar absortos, buscando diversas referencias o
tratando de descifrar los comportamientos y acciones de los
personajes. Mu Pan casi siempre trata de representar escenas
cargadas de una narrativa épica y violenta, muchas veces
aparentemente desproporcionada, mostrado crueles luchas vy
encarnizadas entre diversas razas de animales y personas o
entre seres gigantes contra seres diminutos, cuestionando la
naturaleza humana mas primitiva y cruda.

Gracias a esta exposicidén en el Espacio Solo / Contemporary
Art Collection del podemos descubrir y encontrarnos de primera
mano con la obra de este interesante y paradigmatico artista.
Ademas, la configuracidon de este espacio hace que la visita
resulte realmente amena y relajada, como si pasearamos por una
lujosa casa en un ambiente muy distendido, descubriendo en las
diversas habitaciones las obras de Mu Pan. Ademas, este
espacio solo se puede visitar con visitas guiadas en grupos
reducidos, lo cual es positivo para entender mejor la obra del
artista, junto con los textos de sala y el audiovisual que se
proyecta de este, pero como consecuencia negativa hace que sea
mas dificil poder acceder a visitar la muestra.

La luz fria de Hammershgi,
maestro de la pintura danesa

El narrador en estas imagenes es la luz que, suave y gris,
inunda la habitacion y hace hablar con mil palabras esta pared
desnuda.

Hans Rosenhagen, 1905, Kunsten
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EL nombre de Vilhelm Hammershgi (Copenhague, 1864 — 1916)
quizads sea recordado por quien visitase la exposiciodn
celebrada en Barcelona en 2007 en la que se establecian
interesantes analogias entre las obras de este artista y las
de su compatriota cineasta Carl Theodor Dreyer. El pasado
marzo tuvo lugar la inauguracidén de una retrospectiva del
danés en el Museo Jacquemart-André de Paris que se prolongara
hasta el mes de julio, titulada Hammershgi, el maestro de la
pintura danesa.

Hammershgi representa un arquetipo de artista nérdico que no
supo o quiso insertarse en los circulos artisticos europeos de
su tiempo, en las capitales del arte como Paris o Roma. Visitd
ambas ciudades en varias ocasiones, pero su pintura no
respondia al gusto de esos ambientes, aunque si fue apreciada
por la critica mas intelectual. Asi, Rainer Maria Rilke 1leg6
a dedicarle un ensayo y los criticos de arte mas modernos
supieron apreciar lo que los coleccionistas no valoraron. Sin
embargo, no parecidé preocuparle esa escasa repercusién en
Paris o Roma. Hammershgi se movid siempre con fortuna en el
ambiente artistico de su ciudad natal, que contaba con
reputados centros de formacién como la Real Academia de Bellas
Artes de Dinamarca y muestras peridédicas como las exposiciones
de primavera celebradas en la Charlottenborg Kunsthal. El
artista pasé por ambas, ademdas de por la Frie Studieskoler
(los talleres independientes), formacién que permitidé 1a
eclosién de su talento a una temprana edad. En este contexto
conoceria a pintores como Peder Severin Krgyer, unos afios
mayor que él.

La muestra del museo Jacquemart-André permite comparar las
obras de juventud de Hammershgi con las de otros pintores de
su entorno como su amigo Carl Holsge o las de su cufiado Peter
Ilsted. La sensaci6én que transmiten es la de una gran
homogeneidad, no sélo en el tratamiento de los mismos asuntos
(fundamentalmente vistas de interiores domésticos) sino



también a nivel técnico. Estilisticamente se muestran
seguidores de una tradicidén ajena a la francesa o a la
mediterrdnea. Su intimismo remite a las obras de la escuela
barroca holandesa, a los interiores de Vermeer o de Hooch, con
la diferencia de que las de estos contemporaneos daneses
resultan mas luminosas. La luz es la protagonista de estas
obras, pero de una manera completamente diferente a la del
impresionismo francés o el luminismo mediterraneo de Fortuny o
los macchiaioli. Hammershgi y su circulo representan una
claridad fria, una luz grisacea que inunda los grandes
interiores vacios, terriblemente sobrios. Con ello consiguen
atmosferas silenciosas y a la par inquietantes, en una via en
la que parece preceder el arte de Hopper.

La muestra queda articulada en ocho salas, cada una dedicada a
una tematica diferente dentro de la obra de Hammershgi. En la
cuarta sorprende la sencillez de su pintura de paisajes. La
mayoria de ellos se encuentran ambientados en 1la isla de
Selandia, un territorio de llanuras y costas arenosas que
encaja perfectamente con la sobriedad buscada por el artista.
Aun asi, en estas obras hizo un ejercicio de simplificacidn
eliminando cualquier elemento arquitecténico o humano
reconocible. Tan so6lo mantuvo las lineas de arboles o el
mindsculo detalle de algin molino al fondo, creando sensacién
de profundidad y lejania. Sin embargo, las obras mas
desconocidas de la exposicién posiblemente sean las presentes
en la sala dedicada al desnudo, un género menos habitual en su
produccién, pero igualmente interesante. Sus desnudos se
muestran carentes de idealizacién, alejandose del gusto
ecléctico del desnudo de finales del XIX. Son imdgenes
ludgubres que, sin embargo, albergan una modernidad vy
preconizan el gusto de los realismos centroeuropeos del XX.

Las obras aparecen distribuidas en esas ocho salas, con unas
paredes pintadas en tonos oscuros que contrastan con la
claridad de 1las pinturas. Resultan de gran interés 1las
comparaciones con las obras de Holsge y, por primera vez se



establece un didlogo entre las de Hammershgi y las de su
hermano Svend. Ademds de todas estas pinturas, pueden
contemplarse abundantes fotografias realizadas por el propio
artista, muy aficionado a este medio. Hizo uso de él a la hora
de recrear sus composiciones, pero también como manera de
retratar su vida cotidiana y la de su esposa Ida, protagonista
de muchos de los cuadros.

En definitiva, se trata de una muestra muy bien elegida de
unas cuarenta obras del artista danés, incluyendo algunas
inéditas pertenecientes a la embajada de Dinamarca en Paris y
otras prestadas por importantes museos del norte de Europa
como el Statens Museum for Kunst, la Hirschprungske Samling de
Copenhague, el Nationalmuseum de Estocolmo o el Malmo
Konstmuseum.



