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La historia ha sido proclive en dar ejemplos en los que la
trayectoria creativa de distintas mujeres quedó ensombrecida
por la de sus esposos o parejas.Es el caso de Carmen Osés
Hidalgo.

La información en la historiografía moderna relativa a esta
artista es realmente misérrima (VV.AA.: 1996; García y García:
1992; Ripoll y Perelló: 1981; Triadó: 1994; Pérez Moreno:
2014). Apenas se la cita brevemente sin ninguna aportación
relevante,  más  allá  de  alguna  participación  expositiva  y
fundamentalmente se refieren a ella como compañera sentimental
del artista del Puerto de Santa María Enrique Ochoa desde poco
después de que este decidiera establecerse en Barcelona a
mediados de los años veinte tras una de sus exposiciones en la
ciudad Condal. Y como señaló el crítico de arte Francisco M.
Arnizcon él vivió, pinto y viajó hasta su muerte en 1961
(Arnaiz: 2008, 35). En suma, una verdadera damnatio memoriae,
usando  la  locución  latina.  Ochoa  la  pintó  en  diversas
ocasiones.  [Fig.  1]

 



  
Fig. 1. Carmen Osés retratada por Enrique Ochoa en los años

50,
óleo sobre lienzo, 50×60 cm. Colección particular

 

Este breve estudio, a pesar del tiempo transcurrido, y he de
hacer hincapié en ello, no ha encontrado pocas reticencias, y
los obstáculos y reparos para facilitar información de primera
mano sobre Osés lo han caracterizado. El presente trabajo se



ha fundamentado en un minucioso trabajo en hemeroteca, en la
localización de los diferentes catálogos de sus exposiciones,
en el estudio de la documentación epistolar enviada a Josep
María de Sucre y la colaboración de la Fundación Enrique Ochoa
a  través  de  su  presidente  José  Francisco  Estévez  quien
facilitó la reproducción de un retrato. De la misma forma su
obra se halla dispersa y resulta de muy difícil localización,
por lo que el necesario estudio pormenorizado y sistemático de
su trayectoria artística resulta complejo, a lo que hay que
sumar la ausencia de fechas en sus obras. Por todo ello,
atenderemos al final y de forma somera a lo que entendemos que
es el corpus representativo de su producción.

Como consta en el registro civil de la ciudad del Jalón,
Carmen Osés Hidalgo vino al mundo en Calatayud el 7 de abril
de 1897 a las cinco de la tarde, si bien fue inscrita el 3 de
septiembre de 1920.[1] Allí nacieron también sus hermanos José
Ezequiel Osés Hidalgo en 1895 y Juan Marcelino-Cleto Osés
Hidalgo en 1899.

Era hija del conocido escritor y pedagogo guipuzcoano José
Osés Larumbe y de la granadina Encarnación Hidalgo. El vínculo
de su padre con Calatayud está acreditado, puesto que como
maestro de instrucción primaria estuvo destinado en Paniza,
Tauste,  Sariñena  y,  finalmente  Calatayud,  donde  permaneció
desde 1893 hasta la primavera de 1900 (y donde fue iniciado a
la edad de 31 años en la masonería) (Ferrer: 1979, 126), para
instalarse,  comenzado  el  siglo  y  de  forma  definitiva,  en
Barcelona.  Con  él  Carmen  colaboró  en  la  ilustración  de
diversos libros y le quiso intensamente: Cuando mi padre se
fue,  yo  estaba  lejos,  separada  por  los  odios  de  mis
compatriotas; no pude verle, ni besarle, ni recoger la última
vibración humana de su carne. Es el ser que yo más he amado en
la tierra.[2]

Poco  sabemos  de  su  vida  en  las  primeras  décadas,  de  su
infancia y primera juventud:



Felices tiempos aquellos de mi cálida infancia en un
hogar pobre de familia […]. Todos en el amor y en la
voluntad del pobre. Desde entonces acá, las dos guerras y
las revoluciones, el terror y el hambre, la humillación,
nos arrebataron la fe y la alegría. La lucha por la vida
es natural al desarrollo de nuestra existencia, pero ha
sido inhumano este destino que nos tocó a las gentes de
nuestra generación. Nos quitaron todo y nada nos han
dado. Y como sacos vacíos tenemos que seguir viviendo.
Porque hoy el dolor de uno es el dolor de muchos. [3]

 

En  la  década  de  los  veinte  empieza  a  exponer  de  forma
colectiva.  Así  lo  hace,  entre  otras  y  de  forma
independiente,[4] en 1920 en el Palau de Bellas Artes, en la
muestra organizada por la Junta Municipal d´Exposicions de
Barcelona (Catálogo: 1920) con dos paisajes y un Bodegón; de
nuevo en 1921 con Nota gris (desnú) y Gitana (Catálogo: 1921),
y en el Palau de Bellas Artes del Parque de la Ciudadela en
1922 (Catálogo: 1922).  En 1926 presenta un Desnudo en la
Nacional de Bellas Artes celebrada en el Palacio del Retiro
(Lezama: 1926, 5). En sus estudios fue discípula de Baixas, de
Climent y de Borras Aballa. (Anónimo: 1966, 31)

Al  menos  desde  1924  frecuentaba  Mallorca  (también  Ibiza),
lugar que tras la guerra civil, y a caballo con Barcelona en
muchas  ocasiones,  se  convertirá  en  lugar  permanente  de
residencia  junto  a  Ochoa[5],  con  el  que  entabla  relación
sentimental hacia 1925. Allí, en Mallorca, se había instalado
el poeta nicaragüense Rubén Darío, con el que el pintor había
trabado amistad ilustrando sus obras completas de la editorial
Mundo Latino (Arnaiz: 2008, 36). Y la pareja compartió las
tertulias en las que se reunían Rubén Darío, Unamuno, Gabriel
Alomar, Sebastián Junyer, Coll Bardolet, Mario Vives, Federico
Díaz Falcón y otros amigos (Bauza: 2008, 115), ya que las
amistades de ambos eran comunes.



La  carrera  artística  de  Carmen  empieza  a  proyectarse
iniciándose los años de la II República. Su primera exposición
individual de las cinco llevadas a cabo antes de la Guerra
Civil tuvo lugar en las Galerías Layetanas en 1931 (Catálogo:
1931; Anónimo: 1931, 9). De ella se hizo eco la Revista Blanca
a través de su crítico A. Fernández Escobés (1931: 23-24). Por
esta crónica sabemos que había vivido en París.

Este  mostraba  su  sorpresa  ya  que  ante  las  esperadas
vacilaciones,  inseguridades  e  inexperiencia  en  el  uso  del
pincel,  sin  embargo  se  había  postrado  ante  una  obra  de
calidad, con esa difícil sencillez de la maestría, con un
absoluto dominio del dibujo, con un colorido atonado, preciso
y personal; con un arte en sazón, tan lejano de las frialdades
académicas como de las extravagancias extremistas. Se componía
de dibujos, bodegones, figuras y paisajes dotados de especial
sentimiento. Destacaban los paisajes (Gerona, que ilustra el
citado texto, y diversos paisajes mallorquines), y desnudos
como María Lourdes, La mujer del pitillo, Diagonal y Espalda.

En  términos  parecidos  pero  más  brevemente  se  pronunciaba
Boriel en La Esquella de la Torratxa. (Boriel: 1931, 216)

A las 11 de la mañana del 11 de marzo de 1932 (Anónimo: 1932,
9), se inauguró la que había de ser su segunda individual en
las Galerías Layetanas[6](Catálogo: 1932). El crítico de arte
de La Vanguardia señalaba que está inclinada a la esmaltación
de  la  pasta  de  color,  a  una  técnica  que  a  veces  busca
delicadezas, cual ocurre en las medias figuras femeninas, en
que a un concepto florentino de la depuración lineal, se junta
la suavidad y dulzura del mecanismo. (Rodríguez: 1932, 5)
[Fig. 2]

 



 

Fig. 2. Desnudo femenino, 1931,
acuarela sobre papel,

17,5 x12,5 cm. Colección
particular

 

Fig. 3. Lecciones progresivas de
Gramática Castellana,

con ilustraciones de Carmen Osés

 

En  1934  Galerías  Layetanas  volvió  a  acoger  obras  de  Osés
(Catálogo: 1934) en una exposición inaugurada el 3 de marzo
(Anónimo: 1934a, 7). No deja de ser curioso el texto que le
dedica el satírico Be Negre:

 La  pintora  senyoreta  Osés  Hidalgo  que,  seguint  les
doctrines  espayolístiques  del  seu  estimat  pare  –l
´irascible mestre monoglóssic del carrer Joaquim Costa-,
encara no s´ha decidit a emprar el català en les seves
manifestacions publiques. El catàleg de la seva actual
exposició a Les Galeries, naturalment és redactat en
castellà.  D´això  s´en  diu  aclimatació,  simpatía  i
comprensió. (Anónimo: 1934b, 2)



 

Las  referencias  a  su  padre  se  deben  al  polémico  libro
publicado originalmente en 1932 junto a Juan Osés Hidalgo: La
nación  catalana  no  ha  existido  nunca.  La  verdad  de  la
historia, donde arremete contra el hecho diferencial catalán
considerándolo un mito, una farsa, una leyenda. (Osés y Osés:
1932)

En aquellos años sabemos de su colaboración como dibujante e
ilustradora  de  libros,  tal  es  el  caso  de  la  novela
Alejandrina, de Laureano Brillas (1933) con unas iniciales
dibujadas ex profeso por la bilbilitana y una bella cubierta
de  Enrique  Ochoa  reproducida  en  huecograbado.  También  las
ilustraciones  de  las  lecciones  progresivas  de  Gramática
castellana de Paluzíe revisada y ampliada en 1935 por su padre
José Osés Larumbe[7](Paluzíe: 1935), con quien colaboró en
otras ocasiones; tal es el caso del libro de lectura en cuatro
grados La vida, el mundo y sus cosas. [Fig. 3]

También realizó algún diseño publicitario como el realizado
para Bodegas Franco Españolas.

En 1935 llega la cuarta exposición individual en las Galerías
Layetanas  (Catálogo:  1935),  inaugurada  el  23  de  noviembre
(Anónimo: 1935, 9)[8] y presentada por Josep María de Sucre
(Barcelona 1886-1969), uno de los grandes y no suficientemente
reconocidos animadores culturales de la Barcelona de antes y
después  de  la  guerra,  un  personaje  extraordinariamente
relevante en la historia del arte español, poeta, escritor,
crítico de arte y notable artista tardío (Pérez Moreno: 2017;
Borrás: 2003). Con Sucre se inició una larga amistad tal como
muestra la documentación epistolar conservada en la Biblioteca
Nacional  de  Calalunya:  Usted  se  acuerda  de  ese  primer
encuentro y sin embargo a mí se me desdibujó, esfumándose en
mi memoria, porque yo todavía era muy niña y usted era ya un
joven  ¡muy  guapo  por  cierto,  decía  mi  padre!  Y  con  los
cabellos rubios y los ojos trasparentes, ligero, ágil y con la



mente abierta a todos los horizontes.[9]

Asimismo  participó  en  el  Salón  de  artistas  aragoneses
organizado  por  Centro  Obrero  Aragonés.  Sabemos  por  los
recuerdos de José Aced que este y Blasco Ferrer establecieron
contactos con infinidad de artistas, y que con Martín Durbán
concurrían a la Taberna bohemia, en la calle Guardia, junto
con la bilbilitana Carmen Osés (Aced: 1997, 65). Esta estrechó
amistad con el artista turolense Eleuterio Blasco Ferrer hasta
su fallecimiento. En dicho salón presentó dos cuadros con el
mismo título, Mujer balear (Ibiza). (Aced: 1935, 4)

En esas fechas Carmen sufre una profunda crisis al separarse
de  Enrique,  en  una  relación  que  no  fue  tan  idílica  como
habitualmente se ha pretendido expresar:

Mi vida empezó con él y en él termina […] Me siento
enferma y turbada. No puedo seguir manteniendo un papel
que  no  siento  […]  Señor,  Señor  ¿qué  voy  a
hacer?”.[10] Preferiría morir. […] Anoche me marché de la
que hasta hace poco era mi hogar, para siempre. Solamente
cuatro trapos colgados de unas perchas queda mío […] Ya
no  me  importa  nada  de  Enrique,  nada,  pero  no  puedo
soportar humillaciones, prefiero pasar hambre a recibir
el pan de él. La vida no me asusta, un mendrugo siempre
lo hallaré. […] En abril Enrique me echó de casa, con los
cuatro trastos que hay en mi estudio, sin dinero, sin
trabajo, y sabiendo que la órbita de mis amistades era
común a ambos y por eso no podía dignamente recurrir a
nadie porque mi situación moral era tan difícil. Seis
meses viví sin pedirle nada […].[11]

 

Aunque meses después este le pide que vuelva:

[…]  cuando  empezaba  a  desenvolverme,  con  súplicas  y
lágrimas en los ojos, me hizo volver de nuevo a su lado.
Aún le quería y le perdoné. En su egoísmo me necesitaba



porque  su  plan  amoroso  se  había  hecho  quiebra  y  se
encontraba muy solo. […] Le he querido como nadie le
volverá a querer. Hoy solo quiero salvarme, si puedo, y
mañana  lograr  un  silencio  en  mis  sentimientos  tan
maltratados y que hoy están en carne viva […].[12]

 

Su última muestra antes del estallido de la conflagración
bélica tuvo lugar en las Galerías Layetanas en mayo de 1936.
(Anónimo: 1936, 10)  

Según  cuenta  el  propio  Ochoa,  él  marcha  de  Barcelona  a
Mallorca en el último barco que zarpó antes de estallar la
Guerra Civil, por lo que debió ser en la primera quincena de
julio de 1936 (Arniz: 2008, 36), suponemos que junto a Osés,
aunque  para  Juan  Manuel  Bonet  posiblemente  la  guerra  la
pasaron ambos en París. Sea como fuere, ambos exponen ya en
Barcelona en 1940. Ella lo hace en la Galería Fayans Catalán
nada menos que con 38 obras, óleos y dibujos, tales como
Mallorquina, Gitana y Flores. (Anónimo: 1940, 6)

Aunque viajará con frecuencia, especialmente a Barcelona, se
establece en Mallorca, en Pollensa, con el espíritu tranquilo,
repartiendo mi tiempo entre la prosa de la vida cotidiana y
mis  trabajos  de  pintura.[13]Pero  se  desprende  de  su
correspondencia una salud quebradiza, con largos periodos de
enfermedad y otros tantos de recuperación, con una crisis
moral e ideológica que parece superada: Hoy soy feliz en mi
fuero interno, porque creo en mi fuerza interior. A fuerza de
muchos  sufrimientos  se  llega  a  conclusiones  magníficas  de
serenidad y de ponderación espiritual y psíquica.[14]

Los contactos con los pintores mallorquines e ibicencos ya
desde antes de la guerra fueron intensos para la pareja, tanto
con  artistas  residentes  como  establecidos  temporalmente:
Mariano  Vives,  Tito  Cittadini  Podeta,  William  Cook,  Pedro
Barceló, Edwin Hubert, Joaquín Mir, Casimiro Tarrasó, Roberto



Ramuagé, o el propio Anglada Camarasa. (Bauza: 2008, 117-123)

En  Pollensa  Carmen  se  recupera  y  descansa  durante  largas
temporadas tras sus habituales viajes, pero echa de menos el
frenesí de una gran ciudad:

Yo ya estoy necesitando volver a mi ambiente, pues si
para la salud me ha sido muy beneficioso el sol, la
tranquilidad y el dulce [ilegible], para el espíritu no
siempre es fecunda la contemplación de tanta naturaleza y
el soñar divagando a la luz de las estrellas. El mundo
exterior, con su exuberancia, absorbe muchas energías, y
prefiero mi mundo interior, inquieto y alucinado. No
quiero  anquilosarme.  Mi  espíritu  no  necesita  tantos
verdes  ni  tantos  balidos  de  ovejas.  ¡Es  mejor  vivir
ardiendo![15]

 

En 1942 expone de nuevo en la sala Fayans Catalán 28 telas en
las que algunos apreciaron a una artista notablemente mejorada
en  cuanto  al  concepto  y  al  tecnicismo  (Bosch:  1943,
132).[16]El  crítico  Tristán  La  Rosa  señalaba:

Es una pintura en donde la sensibilidad muchas veces debe
ir  en  socorro  de  una  técnica  no  muy  conseguida.  El
artista es discreto dibujante. Su colorido es tímido, un
tanto  opaco.  Es  innegable  la  existencia  de  logrados
aciertos;  algunos  cuadros  poseen  un  bello  sentido
decorativo; en otros se advierte un temperamento pronto
al sentimentalismo. Alguien me dice ser una pintura sin
pretensiones. ¿Puede un artista dejar de ser ambicioso?
Sin la ambición de la belleza conseguida, del afán de
perdurar,  o,  cuanto  menos,  sin  la  pequeña  y  humana
ambición  del  aplauso,  ¿cuáles  serán  los  móviles  del
artista?. (La Rosa: 1942, 4)

 



En 1943 exhibe su nueva producción en la Casa del Libro (Sala
Vilomara), junto a José Baqué y Benet Domingo (Anónimo: 1943,
6), y un año más tarde de forma individual en la misma sala
Paisajes, Bodegones y Flores (Anónimo: 1944a, 7; 1944 b, 6).
Al respecto de esta última de nuevo Tristán de la Rosa incidía
en que  debe adquirir más soltura en el dibujo; luego, cuando
su  dibujo,  sea  más  seguro,  debiera  preocuparse  de  los
problemas propiamente pictóricos. Primero, repito, es menester
dibujar.  (La Rosa: 1944, 4)

La salud de Carmen fue maltrecha, y la correspondencia hace
alusión  a  sus  periodos  de  reposo:  estoy  muy  débil  y
cansada.[17]  Una  tremenda  humanidad  y  extraordinaria
sensibilidad  subyacen  de  sus  palabras.

Continúa  exponiendo  en  1946  en  las  Galerías  Layetanas
(Anónimo: 1946, 4). Y anteriormente en Tenerife, cuya estancia
en la isla le causó una enorme desazón:

[…] aquí el espíritu se lo lleva el mar. […] A fuerza de
vivir, creo comprender que no es aquí, frente a estas
playas de la naturaleza, que se hace al hombre, perdido
entre las raíces, las piedras y la profundidad del mar
que la rodea, sino en la comunidad de la lucha […] Entre
el cemento y el hierro, los ruidos de las máquinas y el
calor  de  la  muchedumbre,  nacen  las  rebeldías  y  las
inquietudes, los anhelos de superación y la exaltación
superior  del  hombre,  que  fecundan  su  espíritu  y
sensibilizan el alma. Porque vegetar es resignarse al
fatalismo de las fuerzas de la tierra, y si bien se
desarrolla el carácter, se adormecen afanes y sueños. Y
estoy convencido, amigo mío, que la vida es soñar.[18]

 

Las palabras de Carmen rezuman una constante insatisfacción, y
siente un peso profundo en su desarrollo personal y artístico,
además del económico: La voluntad y mi orgullo íntimo son hoy



mi única fuerza entre la manada de búfalos. No decaigo, pero
mi salud no es muy buena y a veces siento el cansancio del que
ve tanto camino todavía ante sí.[19]El odio, los rencores, la
sordidez y el engaño le hacen mella.[20]

En abril de 1949 marcha desde Cádiz a Buenos Aires acompañando
a Enrique Ochoa. Tenía el encargo de entregar a la esposa del
Presidente argentino, Eva Perón, un cuadro de la hermandad de
la Macarena para ser regalado a la misma, un Tríptico de la
Anunciación (Arniz: 2008, 39-40). Durante aquella estancia en
la ciudad portuense, Osés expuso en la Galería Müller [fig. 4]
una  colección  de  25  cuadros,  fundamentalmente  bodegones,
retratos  y  escenas  mallorquinas.   Un  año  antes  ABC  daba
noticia de la llegada de la pareja desde su nueva residencia
en la localidad balear de Valldemosa a Sevilla con objeto de
entregar un tríptico pintado por aquel a la Hermandad de la
Macarena (Anónimo: 1948, 6). Entendemos que a su vez y en este
viaje tuvo lugar el encargo de entregarle el cuadro anterior a
Perón.



Fig. 4. Catálogo de la exposición en la galería Müller de
Bueno Aires, 1949

 

En los años cincuenta la actividad de Osés va decayendo: "Hace
tiempo que no pinto, pero espero que aunque sea a intervalos
algo podré hacer, mas hoy por hoy mi existencia no tiene la
estabilidad necesaria para pensar en mi arte".[21]En todo caso
su salud quebradiza, sus estrecheces materiales y su siempre



enigmática frustración moral, no minaron su espíritu viajero,
inquieto  y  de  superación,  y  no  le  impiden  preparar  una
exposición en Tetuán en noviembre de 1954.[22]

Iniciada la década Osés es una artista conocida y valorada por
la crítica artística catalana, como demuestra que con motivo
de  la  Exposición  Regional  Preparatoria  de  la  I  Bienal
Hispanoamericana de Arte de 1951 (Cabañas: 1996),Soler Poch en
El Correo Catalán propusiera una nueva selección de artistas
entre los que se incluía Carmen Osés (Soler Poch: 1951), lista
a la que remitía también Rafael Manzano al criticar la premura
y la ausencia de numerosos nombres en Solidaridad Nacional
(Manzano: 1951). En todo caso finalmente no fue incluida.

En 1954 expone en Málaga (VV.AA: 1954, 417). Durante gran
parte de ese año, Enrique Ochoa junto a Josep María de Sucre,
Baldomero Xifrè y Cantavella preparan una exposición de Blasco
Ferrer en la Galería Argos de Barcelona, sobre la que Carmen
comenta: tengo mucha ilusión en que la exposición de Blasco
Ferrer resulte bien. Todos pondremos en esto la mejor voluntad
por tratarse de un amigo de aquellos tiempos, y que además es
un gran artista.[23]

Esta se inauguró el 1 de enero de 1955, acudiendo a la cita
del primero de año numerosísimas personalidades del mundo del
arte (Anónimo: 1955, 21). Carmen hizo un gesto especialmente
simbólico  en  recuerdo  de  la  guerra  y  los  exiliados  como
Blasco: esta entró a la exposición con un ramo de claveles que
depositó encima de mi obra El último suspiro de Don Quijote
(Blasco Ferrer: s/f, 121-124),símbolo del exilio republicano
de 1939. (Pérez Moreno: 2014) [Figs. 5 y 6]

 



Fig. 5. Osés depositando un ramo
de flores sobre El último suspiro
de don Quijote de Blasco Ferrer,
símbolo del exilio de 1939, en la
exposición del turolense en la

Galería Argos de Barcelona en 1955

 

Fig. 6. Algunas personalidades y
amigos de Blasco Ferrer en la

inauguración de la exposición en
la galería Argos de Barcelona el 1
de enero de 1955. De izquierda a
derecha: Baldomero Xifré, José
Aced, Francisco R. de Hinojosa,
Josep María de Sucre, Enrique
Ochoa, Sebastián Gasch, Carmen
Osés, Cantavella, y Español,

crítico de Imágenes.

 

Y ese mismo año la casa solariega de Enrique y Carmen Osés en
la céntrica Calle Apuntadores de Palma de Mallorca, muy cerca
del popular Paseo del Borne, donde instalan su estudio, se
convirtió en Museo, llamado «Mansión de Arte», mostrando la
obra de ambos y una nutrida colección propia de arte antiguo y
moderno, incluyendo un Murillo, grabados de Goya y varias
vitrinas con cerámica. (Vidal: 1955, 6)

Poca más información posemos de la artista a partir de esas
fechas. Fallecería en 1961. Blasco Ferrer informó a De Sucre
de la muerte de esta,fiel compañera que yo apreciaba mucho por
su nobleza y sus calidades pictóricas. Qué le vamos a hacer,
es el camino de todos antes y otros después.[24]

En  1966  Estudio  de  Arte,  de  Radio  Barcelona,  celebró  una
exposición antológica a modo de homenaje póstumo, compuesto
por 22 obras. (Anónimo: 1966, 31)



La obra de Osés hemos de adjetivarla globalmente como amable,
donde destaca esos personajes que inquiere, investiga, sopesa
antes  de  llevarlos  al  lienzo  poniendo  de  manifiesto  su
espíritu. El interior, en suma, de las personas. Las gentes
humildes ocupan un papel muy destacado en su obra, en los que
pongo  mi  corazón  de  protesta.  Ya  sé  que  estas  cosas  son
quijotescas, herencia afortunada de ideas y sentimientos muy
siglo XIX.[25] Ella misma describe estas obras: no son estados
psicológicos ni ideas sociales, sino conceptos humanos vistos
por un pintor.[26]

En las obras de los años cuarenta la pincelada se suaviza, con
tintas  más  delicadas  (los  paisajes  de  los  años  veinte  y
treinta acusan una pincelada más intensa y mayor fuerza de
color, con cierta pátina expresionista e incluso facetación
neocubista). Ella misma reflexionaba a inicios de los cuarenta
sobre su obra señalando que lo que he hecho es más original de
calidad y tiene la tranquilidad iniciada últimamente en mi
obra. Nada de extravagancias en mis ensayos, porque a mí me
interesa  la  plástica  pictórica  y  sobre  todo  lo  íntimo  y
peculiar del ser humano.[27] Sus numerosos retratos de tipos
populares, especialmente femeninos, de escenas cotidianas, así
como sus paisajes y bodegones son cercanos, íntimos, donde
aparece el sosiego, la serenidad que, como la propia Carmen
cuenta, parece recuperar tras terminar la guerra.

Osés fue extraordinariamente inquieta y urbana, a pesar de las
largas  temporadas  que  pasaba  en  las  Islas  Baleares:  Mis
modelos de figuras han de ser gente de ciudad, esos seres en
los que se transparenta la inquietud o el dolor de vivir, en
los que vibra una calidad íntima y peculiar.[28]

Su obra es de raíz netamente hispana en cuanto a los tipos que
lleva al lienzo, con elementos regionalistas, numerosos guiños
a Goya en obras como Eres tú, Gitana o Una lección de baile
pero con una particular percepción de la artista. En ocasiones
se acusa la influencia de Ochoa, como en Joven con mantilla.
[Fig.  7]  Su  producción  es  irregular,  sobresaliendo  los



retratos populares, mucho mejor resueltos que los paisajes, de
factura muchas veces ingenua, y unos bodegones resueltamente
academicistas.

 

Fig. 7. Joven con mantilla, óleo sobre lienzo, paradero
desconocido

 



Carmen convivió muchos años con el artista Enrique Ochoa, y
aprendió del maestro, a quien amó y admiró. Pero la relación
con el pintor del Puerto de Santa María no fue siempre fácil,
y aunque la influencia de este es manifiesta siendo la obra de
Carmen plásticamente inferior en calidad, la alargada sombra
de Ochoa lastró el conocimiento de la artista bilbilitana
hasta nuestros días.

En palabras del escultor Damián Ramis, la pintora fue […] más
que una buena alumna, fue una extraordinaria persona con un
espíritu sensible que superó muchos obstáculos sociales para
poder expresar sus sentimientos personales y artísticos […].
(Bauza: 2008, 120)

Estas líneas devuelven el nombre de Carmen Osés a la vida en
espera de que nuevas investigaciones recuperen críticamente la
obra  de  esta  desconocida  artista  y  las  numerosas  piezas
extraviadas de su biografía. [Fig. 8]

[1]Tomo  29,  página  218  de  la  sección  1ª.  Las  distintas
publicaciones citadas, las crónicas artísticas de la época,
así como las referencias que dan las casas de subastas, sitúan
su venida al mundo en Calatayud en 1898. Por lo que queda
subsanado dicho error.

[2]Carta de Carmen Osés a Josep María de Sucre fechada en
Pollensa en Barcelona el 5 de abril de 1950. Josep Maria de
Sucre Materials en Autògrafs Ramon Borràs. Biblioteca Nacional
de Catalunya, Capsa O4

[3]Carta de Carmen Osés a Josep María de Sucre fechada en
Valldemosa el 19 de mayo de 1954. Autògrafs Ramon Borrás,BNC,
Capsa O4.

[4]Sobre otras muestras colectivas en la que particicipó ya en
los años treinta véase: FONBONA, F. (dir.) (2002), Repertori



de catàlegs d'exposicions col·lectives d'art a Catalunya: fins
a l'any 1938, Barcelona: Institut d'Estudis Catalans. Secció
Històrico-Arqueològica.

[5]Ochoa había contraído matrimonio el 14 de julio de 1919 con
Julia Puertas González, teniendo tres hijos, dos de ellos
muertos a temprana edad y sobreviviendo José.

[6]Paralelamente expone en la misma galería con la Asociación
Art Vivent. Véase: La Esquella de la Torratxa, (Barcelona, 11-
III-1932), p. 154.

[7]Véase la noticia dada en La Vanguardia, (Barcelona, 16-
VI-1935), p. 6.

[8]Poco antes también había expuesto en una colectiva. Véase:
La Vanguardia, (Barcelona, 23-X-1935), p. 13

[9]Carta de Carmen Osés a Josep María de Sucre fechada en
Valldemosa el 19 de mayo de 1954, op. cit.

[10]Carta de Carmen Osés a Josep María de Sucre fechada solo
en 1935. Autògrafs Ramon Borrás,BNC, Capsa O4.

[11]Carta de Carmen Osés a Josep María de Sucre fechada el 11
de junio de 1935. Autògrafs Ramon Borrás, BNC, Capsa O4.

[12]Ibidem.

[13]Carta de Carmen Osés a Josep María de Sucre fechada en
Pollensa el 2 de octubre de 1942. Autògrafs Ramon Borrás, BNC,
Capsa O4.

[14]Ibidem.

[15]Carta de Carmen Osés a Josep María de Sucre fechada en
Pollensa el 7 de mayo de 1943. Autògrafs Ramon Borrás, BNC,
Capsa O4.

[16]Véase anuncios en: La Vanguardia, (Barcelona, 4-XII-1942 y
11-XII-1942), p. 7; Hola del Lunes, (Barcelona, 14-XII-1942),



p. 6.

[17]Carta de Carmen Osés a Josep María de Sucre fechada en
Málaga el 17 de marzo de 1945. Autògrafs Ramon Borrás, BNC,
Capsa O4.

[18]Carta de Carmen Osés a Josep María de Sucre fechada en
Tenerife el 9 de mayo de 1946. Autògrafs Ramon Borrás, BNC,
Capsa O4.

[19]Carta de Carmen Osés a Josep María de Sucre fechada en
Palma el 5 de junio de 1948. Autògrafs Ramon Borrás, BNC,
Capsa O4.

[20]Carta de Carmen Osés a Josep María de Sucre fechada en
Pollensa el 22 de marzo de 1949. Autògrafs Ramon Borrás, BNC,
Capsa O4.

[21]Carta de Carmen Osés a Josep María de Sucre fechada en
Valldemosa el 7 de mayo de 1951. Autògrafs Ramon Borrás, BNC,
Capsa O4.

[22]Según cita en Carta de Carmen Osés a Josep María de Sucre
fechada en Valldemosa el 28 de agosto de 1954. Autògrafs Ramon
Borrás, BNC, Capsa O4.

[23]Carta de Carmen Osés a Josep María de Sucre fechada en
Valldemosa el 28 de agosto de 1954. Autògrafs Ramon Borrás,
BNC, Capsa O4.

[24]Carta de Eleuterio Blasco a José María de Sucre, fechada
en París el 30 de marzo de 1961. Autògrafs Ramon Borrás. BNC,
Capsa B7.

[25]Carta de Carmen Osés a Josep María de Sucre fechada en
Valldemosa, el 28 de agosto de 1954. Autògrafs Ramon Borrás,
BNC, Capsa O4.

[26]Ibidem.



[27]Carta de Carmen Osés a Josep María de Sucre fechada en
Valldemosa, el 2 de octubre  de 1942, op. cit.

[28]Carta de Carmen Osés a Josep María de Sucre fechada en
Pollensa el 2 de marzo de 1949, op. cit.

Queronea,  Nuevo  cómic  de
Laura Rubio
Hay que reconocer, y felicitarles por ello, el acierto que ha
tenido GP Ediciones en su apuesta por los jóvenes autores en
su ámbito editorial: el cómic y la ilustración. Una de estas
apuestas  es  Laura  Rubio  (Zaragoza,  1997),  que  acaba  de
terminar sus estudios universitarios de Bellas Artes en Teruel
y ya tiene dos publicaciones en el mercado.

Tras  el  éxito  de  su  ópera  prima,  Zilia  Quebrantahuesos,
publicada en 2015 y reeditada en 2016, GP Ediciones acaba de
presentar Queronea. Si en el primer título Laura Rubio se daba
a conocer mediante una trepidante narración inspirada en las
leyendas del Pirineo aragonés, en Queronea se ha sumergido en
el periodo de la Grecia clásica para desarrollar la historia
de un importante episodio bélico: la batalla entre Macedonia y
una alianza de polis griegas encabezada por Atenas y Tebas en
el año 338 a.C. Un relato en el que la épica converge con
sentimientos atemporales como la amistad, el amor y el honor.

Tras un exhaustivo trabajo de documentación, Laura inicia su
relato recreando la estética de la decoración cerámica de las
vasijas de la época. El color del barro y el negro de sus
diseños sumados al poder narrativo de sus imágenes, son el
preámbulo en el que se apoya antes de desplegar su personal
lenguaje gráfico lleno de intensidad y dinamismo. Hay un salto
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cualitativo respecto a Zilia en la soltura del trazo, en el
tratamiento cinematográfico de la composición -reforzado por
el formato apaisado de la publicación- y por la capacidad de
seducción de sus bellas imágenes, en especial aquellas en las
que recurre a inquietantes espacios vacíos. La contención de
la paleta cromática de sus páginas, reducida al ocre, el negro
del trazo del dibujo y el rojo de la sangre fruto de la
contienda, enfatiza el dramatismo de la narración.

Laura introduce una bella historia de honor dentro del horror
de la guerra: la del Batallón Sagrado de Tebas: una unidad de
élite  compuesta  por  150  parejas  de  soldados  amantes
homosexuales que durante tres décadas doblegaron a las tropas
espartanas. Según Plutarco, luchaban con gran fiereza para
defender al amado, y si uno de ellos caía abatido, el otro
continuaba luchando con más coraje aún para vengar su muerte.
Queronea fue su última batalla. La caballería macedonia al
mando de Alejandro Magno diezmó a la infantería tebana que se
batió en retirada. Sólo el Batallón Sagrado permaneció en el
combate hasta ser aniquilado. El victorioso rey Filipo al ver
aquella masacre en el campo de batalla sentenció: “Muera aquel
que sospeche que estos hombres hicieron algo inapropiado”.
“¿Todos han muerto?”, se pregunta Alejandro en el cómic de
Laura. En una tumba comunitaria, siglos después, aparecieron
254 cadáveres. El resto, al parecer, fue hecho prisionero.

La publicación finaliza con un oportuno anexo en el que se
incorpora  información  sobre  la  batalla  y  su  contexto
histórico. Una cuidada edición que nos invita a disfrutar de
este viaje a la Grecia antigua y a la seductora narrativa
gráfica de esta joven amante de los mitos, las leyendas y la
ilustración,  antes  de  que  nos  sorprenda  con  una  nueva
historia, porque, a la vista de la calidad y la intensidad de
sus primeras publicaciones, no cabe duda de que Laura tiene
todavía muchas historias que contarnos.



DIFƎRENTS. Revista de Museus
Ha nacido una nueva revista sobre museos. DIFƎRENTSnace de la
inquietud  del  equipo  del  MACVAC:  Museu  d’Art  Contemporani
Aguilera  Cerni  de  Vilafamés,  coordinado  por  su  nueva
directora: Rosalía Torrent, y la sensibilidad de la Diputació
de  Castelló  hacia  las  iniciativas  en  torno  a  la  cultura
contemporánea que están tomando impulso en su provincia.

Bajo la responsabilidad de su director: Xavier Allepuz Marzá y
su secretaria: Maite Pastor Valls, los objetivos de la revista
y  su  declaración  de  intenciones  quedan  recogidos  en  el
editorial de este primer número:

La presente publicación nace con el propósito de articular
un espacio para el encuentro, el debate y la reflexión
sobre diferentes aspectos relacionados con la museología,
intentando  ocupar  un  lugar,  en  ese  campo,  hasta  ahora
inexistente, el de visibilizar y difundir los museos que
por sus características, colección, gestión, idiosincrasia,
podrían  considerarse  dentro  de  la  diversidad  de  las
instituciones museísticas.

Un  espacio  carente  de  fronteras,  pero  sí  centrando  la
atención en aquellos museos implicados con el territorio en
el que se localizan, dando voz y articulando los centros
periféricos, aquellos olvidados o apartados de los canales
mediáticos.  Difundir  las  aportaciones  del  mundo  de  la
investigación  a  la  vez  que,  con  ello,  democratizar  el
conocimiento  y  compartir  experiencias,  inquietudes  y
logros.

La  iniciativa  se  ha  ido  larvando  en  foros  y  encuentros
previos, como el curso que la Universidad Jaume I de Castelló
celebró  en  julio  de  2015  en  el  MACVAC,  dentro  de  su
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programación de la Universidad de Verano: Viatjar amb art. El
viatge de la mirada, en el que se desarrolló una mesa redonda
bajo el título Els museus en la mirada, con representantes de
distintos  museos  y  centros  expositivos,  principalmente  de
Castellón, como el propio MACVAC de Vilafamés, el Espai d’Art
Contemporani de Castelló, la Fundació Caixa Vinarós, Museus de
Vila-real y el Museo Salvador Victoria de Rubielos de Mora
(Teruel), moderado por Wences Rambla, catedrático de Estética
y Teoría de las Artes de la UJI.

Este mismo museo aragonés había convocado anteriormente otra
actividad similar en Teruel, en noviembre de 2013, con el
soporte  de  la  Fundación  Antonio  Gargallo,  bajo  el  título
Museos de arte contemporáneo en el Medio Rural, en el que
participaron los responsables de otros museos de los también
llamados  periféricos:  la  Fundación  Jorge  Oteiza  de  Alzuza
(Navarra), el Museo Vostell de Malpartida (Cáceres), el MACVAC
de Vilafamés (Castellón) y el propio Museo Salvador Victoria.
De  hecho,  son  los  responsables  de  estos  museos  quienes
integran  el  Consejo  de  Redacción  de  la  revista,  junto  al
responsable  del  Museu  de  Belles  Arts  de  Castelló  y
especialistas de la Universidad de Sevilla y de la Universitat
Jaume I.

El  contenido  de  este  primer  número  es  prácticamente  un
monográfico dedicado a la intensa actividad del MACVAC, a
excepción de un artículo introductorio de carácter general de
María Dolores Jiménez-Blanco de la Universidad Complutense. El
resto  de  colaboraciones  aborda  distintos  aspectos  de  la
historia  y  el  funcionamiento  del  centro  de  arte  y  su
prestigioso  CIDA,  el  Centro  Internacional  de  Documentación
Artística, a cargo de varios autores: Vicent Álvarez i Rubio,
Jaime  MIllás,  Juan  Ángel  Blasco  Carrascosa,  Patricia  Mir
Soria, María Teresa Pastor Valls, Lledó Felip Vidal, Mònica
Fornals Gil, María Celina Torlà Benages y Mercedes Torres
Aguilera-Cerni, nieta del fundador e impulsor del museo.

La  calidad  de  la  impresión  y  de  la  reproducción  de  las



imágenes -tan importante en las revistas de esta naturaleza-
están  a  la  misma  altura  de  la  calidad  científica  de  los
artículos de los colaboradores, por lo que no podemos más que
felicitar  a  esta  nueva  publicación  dedicada  a  esos  otros
museos que pelean día a día por sobrevivir, y desearle larga
vida.

Miguel Ángel Gil Andaluz: FIN
La dilatada trayectoria artística de Miguel Ángel Gil Andaluz
(Barcelona, 1966) queda patente en la magnífica exposición que
bajo  el  título  FIN  se  presentó  en  el  Torreón  Fortea  de
Zaragoza entre el 9 de mayo y el 11 de junio.

Una exposición cuya temática surge del carácter arquitectónico
de los sótanos del Torreón Fortea en los que se ubica la sala
y  de  su  evocación  de  las  catacumbas  y  los  depósitos  de
osarios.  El  hilo  conductor  es  una  evidente  alusión  a  la
muerte,  materializada  en  huesos  y  calaveras  de  cerámica
magistralmente moldeados. Piezas de gres y porcelana de un
blanco  níveo  que  subrayan  la  fragilidad  de  la  vida  y  la
infinitud de la muerte. Miguel Ángel Gil se sirve de las
numerosas connotaciones simbólicas que despierta la morfología
del esqueleto humano para componer un relato ácido y crítico,
pero a la vez poético y esperanzador.

Gil  coloca  al  espectador  ante  la  desnudez  de  nuestro
ineludible final proponiendo una lectura en positivo, no como
una  derrota  de  la  vida  sino  como  su  continuidad,  ahora
inanimada, trasladada a la estructura ósea que le dio soporte.
El esqueleto humano, como refinado mecanismo arquitectónico
articulado, aún cumple una misión postrera al convertirse,
tras la muerte y la descomposición de nuestro cuerpo, en el
archivo en el que quedan registrados los avatares de nuestra
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existencia: nuestra edad, nuestra complexión, nuestras heridas
y,  en  ocasiones,  hasta  la  causa  de  nuestra  muerte.  El
esqueleto, después de la muerte, se convierte así en la prueba
necesaria para certificar que con anterioridad hubo vida y
cómo la vivimos.

Esta dialéctica de contrarios no es nueva en Gil, como él
mismo señalaba en su instalación Lloviendo blanco, yo viendo
negro:  “Esta  instalación  responde  a  una  inquietud  que  se
repite  a  lo  largo  de  mi  trabajo,  (…)  una  inquietud
representada  por  un  contraste  extremo  tanto  en  el  color
(blanco-negro), en la forma (esfera-cubo), o en el espacio
(hueco-volumen).”

Así,  la  vida  y  la  muerte  se  dan  cita  en  esta  muestra,
serpenteando  por  los  límites  difusos  que  las  separan.  En
ocasiones para reclamar la dignidad del final de la vida, como
en la obra Memoria encajonada, en la que denuncia el abandono
de los miles de personas asesinadas y enterradas en paradero
desconocido tras el Golpe de estado de 1936. En otras, para
denunciar la manipulación de la muerte, como en El sustento de
la religión, en la que señala cómo alrededor de la muerte, y
la falsa promesa del regreso a la vida, la Iglesia católica ha
desplegado  todo  su  programa  ideológico.  Pero  también  hay
margen para el misticismo y la espiritualidad, como en su
pieza  Muerte  kintsugi,  en  la  que  reivindica  la  técnica
japonesa del mismo nombre consistente en reparar con oro las
vasijas que se han roto y que por su vinculación emocional con
nuestra existencia optamos por repararlas y conservarlas.

El  conjunto  de  la  exposición  es  un  ejemplo  más  de  la
coherencia argumental y el compromiso social que caracteriza
la obra de Miguel Ángel Gil. En el aspecto formal hay que
destacar el dominio de la maleabilidad del material cerámico,
con el que Gil trabaja desde los años 90 del pasado siglo, y
el tratamiento escultórico que le dispensa en su presentación.
Sus obras están cargadas de sarcasmo e ironía, en algunas de
las cuales se aprecian guiños a la poesía visual de Joan



Brossa o a la fotografía de Chema Madoz.

En el montaje y disposición de las obras, queda patente el
control de las claves de la instalación y una presentación
propia  del  lenguaje  de  la  acción  y  la  performance.  Una
experiencia que arrastra desde su participación en la mítica
asociación de artistas del Grupo Pértiga, que protagonizó uno
de los capítulos más notables en la ebullición que las artes
plásticas vivió en el arranque del presente siglo en Zaragoza,
en  especial  con  su  dúo  performático,  Josema  Olidén.  Una
experiencia  que  Gil  ha  incorporado  a  la  clausura  de  la
exposición,  desarrollando  una  espectacular  performance  en
colaboración con la voz de Gustavo Giménez. Un broche de oro
para una magnífica exposición que quedará en nuestro recuerdo
como una de las más sobresalientes que han pasado por el
Torreón Fortea. 

Cuando el arte encuentra la
nanociencia. El arte de hacer
visible lo invisible
La  exposición  Los  cinco  sentidos  y  la  nanotecnología:  la
vista, puede verse (desde el 8 de junio hasta el 15 de julio)
en la sala Odón de Buen del Museo de Ciencias Naturales del
Paraninfo de la Universidad de Zaragoza. En septiembre se
trasladará a la sala de exposiciones del Edificio de Bellas
Artes de la Universidad de Zaragoza en Teruel. Esta exhibición
es  fruto  de  la  colaboración  de  la  cátedra  SAMCA  de
nanotecnología de la Universidad de Zaragoza con el grado en
Bellas Artes de la Facultad de Ciencia Sociales y Humanas de
Teruel. Comenzó en  junio de 2016, con la visita a nuestro
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campus de Jesús Santamaría, director de la Cátedra SAMCA de
Nanotecnología y Vice-Director del Instituto de Nanociencia de
Aragón  (INA),  para  presentar  (a  los  profesores/as)  el
proyecto Los cinco sentidos y la nanotecnología, con el cual
se  busca  la  interpretación  sensorial  de  la  actividad
científica y tecnológica de esta ciencia, a través, de los
cinco sentidos y la conexión de la ciencia y  las disciplinas
artísticas. La primera experiencia fue… ¿a que suenan las
nanopartículas?…,  consistió  en  un  “concierto  para  tres
nanopartículas”, con un coro de nanocientíficos, ingenieros y
músicos. Fue interpretado en marzo de 2016 en la sala CAI
Luzán  de  la  Fundación  Caja  Inmaculada.  En  él  los
investigadores del INA se aliaron con el grupo de José Ramón
Beltrán,  del  I3A,  experto  en  sonificación,  y  juntos,
utilizaron  parámetros  físicos  de  tres  diferentes
nanoestructuras para crear música. La segunda experiencia la
han  realizado  con  el  grado  en  Bellas  Artes  y  la  clave
sensorial  elegida  ha  sido  la  vista.

En  octubre  de  2016  visitaron  el  Campus  de  Teruel  los
investigadores del INA Marta Giménez y Carlos Bueno, quienes
nos explicaron lo que es la escala nano, nos mostraron las
posibilidades y avances en la nanotecnología. Ellos y los
profesores de Bellas Artes decidimos realizar un concurso para
conectar ciencia y arte. La idea era crear obras plásticas
utilizando la nanotecnología y sus ámbitos de aplicación para
dar visibilidad a esta ciencia  de la que en palabras de Marta
Giménez:  “somos  la  ciencia  más  puntera  y  a  nivel  de
investigación se conoce muchísimo, pero la calle no sabe nada
o lo justo”. Una vez redactadas las bases del concurso, 
presentamos  el  proyecto  Los  cinco  sentidos  y  la
nanotecnologia:  la  vista,  a  los  alumnos/as   del  grado  en
Bellas Artes.

En diciembre de 2016 profesores/as y alumnos/as del grado en
Bellas  Artes  visitamos  las  instalaciones  del  INA,  allí  
conocimos las posibilidades de esta ciencia y de los nano-



materiales.  Con  toda  esta  información  nuestros  estudiantes
desarrollaron  un  total  de  25  proyectos  inspirándose,
experimentado e investigando con las posibilidades que ofrece
la nanotecnología aplicada a las artes plásticas, de los que
fueron  seleccionados  13  para  su  elaboración  con  la
financiación  del  INA.

Entre abril y junio los estudiantes  seleccionados realizaron
las obras definitivas en los laboratorios y talleres del grado
en  Bellas  Artes,  asesorados  por  profesores/  as  de  la
titulación (Silvia Hernández, José Aznar, Pedro Luis Hernando,
Francisco López, Soledad Córdoba y José Prieto) y por los
técnicos/as  del  INA  (Marta  Giménez,  Carlos  Bueno  y  Pilar
Lobera).  Llegando  a  la  exposición  final  8  propuestas  con
diferentes técnicas: fotografía, escultura, pintura dibujo y
diseños, que compitieron entre sí por un primer premio de 500
€ y dos accésit de 250€.

La obra ganadora fue Nanocuadros, del estudiante de cuarto
curso, Héctor Nasarre Embid (Zaragoza, 1995) que consta de
seis cuadros de DIN 4. Es un trabajo interactivo, a simple
vista, no se ve ninguna imagen pictórica, debido a que estos
cuadros están pintados con una sustancia nanotecnológica  que
es capaz de repeler cualquier líquido que incida sobre la
superficie aplicada. Las imágenes aparecen sobre la superficie
de los cuadros  al  ser pulverizada con agua su superficie, 
que gracias a las nano-partículas empezará a ser absorbida por
unas zonas mientras que por otras no, para así mostrar  las
diferentes imágenes.

El primer accésit fue para la estudiante de segundo curso,
Cristina  Bernand  Alonso  (Zaragoza,  1992)  con   la  obra
escultórica  Nanoverso,  donde  crea  un  universo  propio,  lo
encierra  en  un  cubo  y  gracias  a  los  principios  de  la
fotoluminiscencia,  un  conjunto  de  nanopartículas  se
transforman en un cielo estrellado. Su obra es, en esencia,
una visión conceptual y retórica del universo escondido tras
los (pequeños/ grandes) inventos de la nanotecnología. Ya que,



si nos acercamos lo suficiente, las cosas pequeñas pueden
verse muy grandes, pero, si nos alejamos demasiado, algo muy
grande puede parecer minúsculo. Y, el segundo para la alumna
de tercer curso Nora Monge Blesa (Zaragoza, 1994) con su obra
Nanos, queconsiste en una tipografía realizada por medio de
fotomontajes,  compuestos  por  pequeñas  piezas  modeladas  y
fotografiadas que representan nanopartículas de plata y oro.

El resto de participantes de la exposición son: Alba Casales
yEstefanía Bayod  con las fotografías de Light Expansión que
captan el movimiento de la luz producida por unas pantallas
móviles y linternas LED, pretendiendo capturar los fotones,
esas pequeñas partículas de las que está compuesta la luz.
Marta Jiménez, con la obra tipográfica Nano que utiliza este
prefijo para unir la nanociencia y la nanotecnología con el
diseño,  a  través,  de  la  utilización  de  los  colores  CMYK
(tintas),  que  son  cian,  magenta,  amarillo  y  negro,  que
aparecen representados en dicho prefijo en ese orden. Y vemos
que desde una mayor distancia, las letras se perciben mejor,
pero  acercándonos  logramos  advertir  sus  componentes.  Olga
Martínez yMiriam Simón con su obra pictórica Fragmentación,
compuesta por tres papeles pintados con acuarela realizados
por medio de la experimentación con la materia, el agua y el
color. Muestran la relación del tamaño, la profundidad, la
plasticidad, el movimiento y el tiempo detenido. Laura Rubio
con su obra escultórica Lo invisible-visible. Estructuras de
grafeno,  nos muestra una composición con seis planchas de
metacrilato superpuestas y grabadas mediante láser, que se
unen  espacialmente,  desde  un  único  punto  de  vista;
revelándonos así la palabra “nano”. La trama hexagonal grabada
sobre el metacrilato, es la misma que la estructura que siguen
los átomos del grafeno. Y Mila Santos  con  su obra Graduación
carbónica, nos muestra dos elementos, un nanotubo de carbono
que  representa  la  rama  científica,  el  estudio  y  el
conocimiento de la materia. Y, una regla graduada escolar que
representa la iniciación al tema nano por parte de la gente
externa al ámbito científico.



Juan Arpa: La atracción del
paisaje
En esta exposición Arpa nos presenta 20 lienzos realizados en
acrílico  y  pigmentos,  acompañados  de  un  vídeo  en  el  que
podemos  ver  todos  los  bocetos  y  dibujos  preparatorios.  
Tenemos que contemplarla desde una perspectiva romántica del
paisaje, como el artista indica citando a Carl Gustav Carus,
el objetivo de los cuadros de paisaje es transparentar los
estados  anímicos  del  autor  mediante  los  correspondientes
estados de la naturaleza.

La intención del artista es, a modo de Days Of Future Passed
de The Moody Blues, recrear los distintos momentos del día,
desde el amanecer hasta la noche, pero a la vez mostrarlo en
las distintas estaciones del año e incluso en el transcurso de
los  siglos.   Encontramos  abismos,  lagos,  cumbres,  fondos
marinos, tranquilos valles, el mar…

Los  cuadros  no  llevan  título,  van  numerados,  pero
perfectamente los podríamos titular, así hay cuatro grandes
lienzos que claramente son las cuatro estaciones.  Un frondoso
bosque tras el que se adivinan las cumbres envueltas por la
niebla y en primer plano, un dolmen en el monte nevado, como
vestigio de otros tiempos.  Podríamos titularlo Invierno. 
Aquí  en  la  pureza  de  las  cimas,  donde  el  tiempo  se  ha
detenido, donde apenas llega la mano del hombre, sentimos esa
sensación de lo infinito, lo eterno.

El otoño tiene que ser una composición en la que los colores
del  monte  van  tornándose  anaranjados,  y  extrañas  nubes
confluyen  en  la  cima  de  la  montaña.   En  el  verano
vislumbramos,  entre  amarillos,  un  pueblo  que  la  propia
sensación de calor distorsiona.  La primavera, verde valle
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rodeado de suaves colinas, nos deja sensación de frescura y
relajación, donde la vista se puede perder.

El Oro del Rin podría ser una profunda sima marina que oculta
en su fondo el tesoro de los Nibelungos.  Un mar nocturno,
iluminado exclusivamente por la claridad que surge de la luna
semioculta entre nubes.  Agrestes vistas cubiertas de bruma,
pasos  de  montaña,  peligrosos  puentes,  tormentas,  cascadas,
mares helados, inquietantes lagos en calma.

Si algo caracteriza la pintura de Arpa es el color, dominado
totalmente por el autor: azules, verdes, amarillos, blancos,
naranjas, violetas en distintas gamas e intensidades, así como
las veladuras muy logradas.  Consigue lo que llama, siguiendo
a Dickens, sopa de guisante, el típico color verde amarillento
que caracteriza la niebla de Londres.

Refleja  los  distintos  estados  de  la  atmósfera,  son
protagonistas los celajes, cubiertos de neblina o dominados
por distintos tipos de nubes de diversas tonalidades y formas.
 Son paisajes  vívidos, visitados, soñados o recordados según
los distintos estados anímicos.  Así es, si así os parece, los
paisajes son así en realidad, o simplemente los recordamos o
recreamos a nuestra conveniencia según los momentos.

Esta muestra de la obra más reciente del pintor resume la
esencia del paisaje.

Una  pintura  icónica  de  la
cultura  aragonesa
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contemporánea
Esta es la segunda exposición individual de Natalio Bayo en la
Lonja de Zaragoza, pues ya obtuvo ese privilegio en 1984, lo
que da idea del gran prestigio que tiene el pintor en su
querida ciudad; pero en esta ocasión nos presenta una muestra
retrospectiva, con sus obras preferidas o más representativas
de  su  ya  larga  carrera  profesional,  desde  1970  al  2016.
Siguiendo el uso habitual en las antológicas de este espacio,
las ha colgado en orden cronológico-temático y el resultado,
como era de esperar, ha sido un gran éxito de crítica y
público. La pintura de Natalio Bayo gusta mucho a la gente
porque  está  llena  de  evocaciones,  que  cada  uno  puede
interpretar a voluntad, porque nunca son argumentos explícitos
o narrativas cerradas. Por sus abundantes referencias a los
grandes maestros del arte de todos los tiempos nos seduce
especialmente a los historiadores del arte, entre los cuales
tiene  Natalio  muchos  buenos  amigos.  De  hecho,  numerosas
pinturas suyas se plantean como un diálogo con sus artistas
favoritos, rindiéndoles homenaje compartido con el espectador.
De  ello  hablamos  hace  unos  meses  cuando  fui  a  visitar  a
Natalio Bayo a su “taller”, que en realidad es un piso en un
alto edificio de viviendas, junto a la Plaza de Roma. Me llamó
la atención la cantidad de libros sobre arte y artistas que
abarrotaban  sus  estantes,  e  incluso  se  apilaban  en  otros
rincones. Es un ávido lector y un agudo conversador, casi
siempre con un punto mordaz. No es de extrañar que se le
relacione con la manierista pittura colta, que el crítico de
arte  Italo  Mussa  reivindicaba  en  un  libro  con  ese  título
publicado  en  1983:  una  “relectura”  promiscua  y  regreso
polémico de algunos artistas italianos a la pintura figurativa
en clave posmoderna, que se caracterizó por su inspiración
literaria, histórico-mitológica, o metafísica/surrealista. En
España eran los años de la Movida y ése es el marco cultural
evocado por el escritor Miguel Sánchez-Ostiz en su personal
ensayo  para  el  catálogo.  Quizá  hubiera  podido  remontarse
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también  a  la  época  de  la  Transición,  cuando  tras  la
consagración oficial del informalismo, se abrió entre nosotros
una vía alternativa, llamada pintura “neofigurativa” por el
crítico  Manuel  García-Viñó,  de  la  cual  en  Aragón  serían
máximos paladines Natalio Bayo y algunos miembros más del
Grupo Azuda 40, así como otros pintores de su generación no
menos contumaces autores de “cuadros de figuras”. Pocos han
sido tan vehementes como él en esa opción: de hecho, no hay en
esta exposición retrospectiva ni una sola pintura abstracta.
Pero tampoco realista, en el sentido literal del término, pues
ni siquiera cuando retrata familiares o amigos de su círculo
íntimo suele limitarse Natalio a representar lo que ve. Sería
capaz de hacerlo, porque es un magistral dibujante, pero le
domina su fantasía poética, con la que ha ido construyendo un
inconfundible universo personal, un mundo propio que al cabo
de  los  años  puede  parecer  muy  cerrado  e  indisolublemente
unitario,  siempre  fiel  a  sí  mismo;  aunque  sean  muchos  y
variados los registros temáticos, estilos y periodos en la
carrera de este artista.  A algunos de esos hitos históricos y
estilísticos pasa revista muy acertadamente Mauro Armiño en
otro texto publicado en el catálogo de la muestra: empezando
por  la  pintura  de  compromiso  social  de  los  años  setenta,
exaltadora  de  obreros  de  potentes  manos  o  por  dramáticos
protagonistas  “empaquetados”,  metáfora  de  opresión,  hasta
llegar a configurar un lenguaje idiosincrásico gracias al cual
es tan conocido y reconocido, sobre todo con sus damiselas,
caballos,  San  Jorges  u  otros  emblemáticos  personajes
históricos aragoneses. Rafael Ordóñez, a quien debemos esta
exposición, programada por él cuando todavía era jefe del Área
de Cultura en el Ayuntamiento de Zaragoza, ha escrito para
este volumen un inspirado texto literario que, como un reflejo
especular, evoca muy bien con palabras el intramundo mágico,
el registro épico y el estilo tan particular de Natalio. Uno
siente  la  tentación  de  hacer  aquí  otro  tanto,  sobre  todo
porque  cuando  se  reseña  la  exposición  de  un  artista  tan
consagrado  poca  influencia  puede  tener  que  el  modesto
comentarista  que  esto  escribe  haga  constar  valoraciones



particulares. Algunas cosas me han gustado mucho, otras no
tanto; seguramente por razones ajenas a las obras de Natalio
Bayo, con las que yo he crecido y he vivido durante muchos
años  (tengo  en  casa  dos  acuarelas  suyas,  dedicadas  a  mis
hijos: es la última imagen que veo cada día cuando les doy las
buenas noches). Creo que de un modo u otro nos pasa lo mismo a
casi  todos  los  aragoneses,  pues  para  muchos  la  peculiar
iconografía de Natalio Bayo es parte inextricable de nuestra
cultura contemporánea. Por eso da tanta lástima que una vez
desmantelada esta exposición y devueltas todas las piezas a
sus  respectivos  propietarios  no  haya  ningún  museo  público
donde  se  pueda  ver  en  permanencia  algún  cuadro  suyo.  La
Asociación de Amigos del Serrablo tiene colgado un dibujo suyo
en las salas del Museo del Castillo de Larrés, pero quienes no
posean  alguna  de  sus  pinturas  sólo  podrán  seguir
disfrutándolas regularmente a través de fotografías en los
libros  o  en  internet.  Hace  años  que  desde  la  Asociación
Aragonesa de Críticos de Arte venimos reivindicando en el
IAACC  Pablo  Serrano  unas  salas  donde,  a  través  de  una
selección de su colección, se pase revista a nuestros iconos
artísticos  contemporáneos.  Pero  no  parece  que  vaya  a  ser
realidad por ahora. ¡Tendremos que guardar cuidadosamente en
la memoria el recuerdo de esta gran exposición!

Entrevista a Fabiola Correas
Fabiola  Correas  es  una  ilustradora  y  diseñadora  gráfica
zaragozana de 24 años que actualmente reside y desarrolla su
carrera profesional en Madrid. En el año 2014 finalizó sus
estudios de Diseño Gráfico en la Escuela Superior de Diseño de
Aragón, y poco después se mudó a Londres para empaparse de la
multiculturalidad y la confluencia artística de la capital
inglesa.

https://aacadigital.com/articulos/entrevista-a-fabiola-correas/


Como carta de presentación de su trabajo y de esta entrevista
explica: “Me fascina el diseño de personajes y darles vida a
través del color, la ilustración para mí es un medio con el
cual puedo contar cosas, me gustan las historias de la vida
cotidiana, del día a día, es por ello que una de las cosas que
más me inspiran a la hora de realizar mis ilustraciones es
escuchar a la gente, viajar, la comida y las plantas. Siempre
trato de hacer juegos con el espectador involucrando elementos
que puedan hacerle sonreír”.

 

–  En  primer  lugar,  enhorabuena  por  tu  exposición  en  el
Armadillo Ilustrado, sino me equivoco, ésta no es tu primera
exposición en Zaragoza ¿Qué nos puedes contar de ellas?

¡Muchas gracias! No, efectivamente no es la primera, aunque sí
creo que es la más personal y en la que mejor se puede
apreciar  mi  trayectoria  de  estos  tres  últimos  años.  Se
inauguró el día 7 de abril y se puede visitar en la librería
del  Armadillo  Ilustrado  hasta  el  día  30  del  mismo  mes.
También, he participado en varias exposiciones colectivas en
la  Escuela  de  Arte,  como  por  ejemplo,  en  la  que  quedé
finalista del concurso de álbumes ilustrados que organizó la
editorial  Apila,  y  he  tenido  el  placer  de  exponer  en  la
libroteca “El gato de Cheshire” y en la Escuela Superior de
Diseño.

 

–  Además  de  estas  muestras  a  nivel  local,  tu  portafolio
también  cuenta  con  exposiciones  a  nivel  internacional  en
ciudades europeas como Londres…

Sí, estuve trabajando durante dos años en Londres y tuve la
gran suerte de exponer con gente muy talentosa de allí. Expuse
dos  veces  en  la  “House  of  Vans  ,  también  en  un  evento
organizado por “Coppafeel!”, una asociación que ayuda a la
gente joven a prevenir el cáncer de mama, y otra de ellas fue



en la preciosa galería “71A“ situada en Shoreditch.

 

– Tus obras no sólo se han expuesto entre cuatro paredes, sino
que también hemos podido admirarlas en el espacio público
zaragozano como el Cartel del XXI Festival de Cine de Zaragoza
o tu intervención para las paradas del tranvía con motivo del
XII  Festival  de  Asalto  ¿Qué  has  pretendido  entregar  a  la
ciudad de Zaragoza con tus obras?

Un trocito de mí, de mi manera de ver las cosas. Con el cartel
del XXI Festival de Cine quería representar el certamen desde
mi punto de vista, mostrando únicamente a una mujer mirando a
través de una cinta VHS, creo que hace falta más visibilidad
de la figura de la mujer en muchos ámbitos y esa fue mi manera
de  decirlo.  En  el  caso  de  las  paradas  ilustradas  en  el
Festival Asalto pretendía que Zaragoza se pudiera ver con más
color, sacar una sonrisa a todo aquel que pasara o estuviera
esperando el tranvía, ya tuviera cinco o setenta años.

 

– ¿Exposición en galería o en el espacio público?

Cualquiera de los dos formatos de exposición me gustan, pero
el espacio público es especial, porque digamos que con la
muestra en una galería se llega a las personas que van allí de
propio,  es  un  “target”  específico,  pero  exponiendo  en  un
espacio  público  tienes  la  posibilidad  de  trasmitir  a  más
gente, a los paseantes y en general, a la ciudadanía. Es un
poco lo que pasó con mi intervención en el festival Asalto,
opinaban  sobre  mis  ilustraciones  personas  más  mayores,  un
público al que no suelo “llegar” de normal.

 

– En este sentido, Zaragoza está despertando y valorando el
trabajo de jóvenes artistas con propuestas tan interesantes



para  el  desarrollo  y  el  fomento  de  sus  trabajos  como  el
programa “Impulso Lateral” del Instituto Aragonés de Arte y
Cultura Contemporáneos Pablo Serrano, el Túnel como espacio y
equipamiento para la expresión artística o la convocatoria
CALL  desarrollada  por  la  Galería  A  del  Arte,  entre  otras
actividades. Aunque todavía queda mucho por hacer ¿Qué opinas
sobre estas actuaciones y cómo imaginas el futuro en este
aspecto?

Pienso que Zaragoza desde hace ya años atrás está despertando,
se están haciendo más cosas porque hay gente con muchas ganas
e iniciativa, muchos jóvenes con talento y creo que se debe
impulsar  su  carrera  de  todas  las  maneras  posibles.  Pero
también  considero  que  es  importante  la  difusión  para  que
conozcan ese tipo de ayudas. En relación a esta cuestión, he
escuchado muchas veces a compañeros diciendo que desconocen la
existencia  de  estas  convocatorias  para  poder  fomentar  su
trabajo.

Espero que en el futuro se dé un paso más, que haya más gente
y más ideas que apuesten por el trabajo de los artistas de
nuestra ciudad.

 

– Centrándonos en tu mundo artístico, tu obra parece estar
envuelta en un halo de ensoñaciones fantásticas con aires naif
e infantiles, y muchas de ellas cargadas de compromiso social,
realmente  ¿Qué  relatan  tus  historias?  ¿Quiénes  son  los
protagonistas de tus dibujos?

Mis ilustraciones narran historias del día a día, de la gente
corriente. Muchas veces ilustro historias que me cuentan mis
amigos, mi familia e incluso que escucho por la calle y en el
metro cuando voy de camino al trabajo.

 

– ¿Podemos encontrar recreaciones de tu propia vida?



Sí, suelo ilustrar historias que me han ocurrido en mi vida
personal y para algún encargo he llegado a convertir a mis
amigas en personajes y protagonistas de mis obras y de hecho,
también he recreado a mi mascota.

 

– ¿Diseñadora gráfica o ilustradora?

Diseñadora gráfica titulada, ilustradora de corazón. Digamos
que a día de hoy lo que me da de comer es el diseño gráfico,
pero lo que me llena es la ilustración, aunque he de decir que
en esta última hay mucho de la primera, ya que cuando trabajo
en una imagen estudio la composición, el color, la tipografía
etc. Elementos claves y característicos de la disciplina del
diseño gráfico.

 

– ¿En que proyecto te encuentras trabajando actualmente?

Actualmente estoy trabajando para una editorial en lo que va a
ser la publicación de mi primer libro ilustrado, y a parte de
los proyectos personales que siempre están ahí, me gustaría
sacar en un futuro cercano una pequeña colección de juguetes,
tengo muchas ganas de ver aplicadas mis ilustraciones a un
formato más allá del digital o del papel. Todas mis obras se
pueden verse en mi página web: www.fabiolacorreas.com

La  pintura  contemporánea
libia bajo las influencias de
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las  culturas  históricas,
desde  el  arte  rupestre  al
islámico tradicional
Visualizar  y  reflexionar  sobre  la  pintura  libia  actual
requiere  hacer  referencia  a  sus  fuentes  culturales  y  la
riqueza  de  influencias  históricas  que  comienzan  en  la
antigüedad. Las manifestaciones primitivas tanto de la zona
sur  del  país  como  las  establecidas  en  las  riberas  del
Mediterráneo han sido fuente de inspiración de la pintura
libia, invitándonos a observar y deleitarnos en una realidad
representativa  de  nuestros  antepasados,  dándonos  la
posibilidad  de  interpretar  las  producciones  plásticas  que
ellos pretendieron en su concepción estilística … Desde mi
punto de vista, la creación pictórica libia toma especialmente
influencias de las pinturas rupestres ubicadas en las montañas
de Acacos; esto puede verse en diversas obras a comienzos de
los años 70 del siglo XX, aunque dicha influencia tendrá más
presencia  en  los  años  posteriores.  La  sencillez  de  los
materiales utilizados, el espectro cromático, la armonía y el
trazo purista desde un punto de vista plástico de las pinturas
rupestres inspiró a estos valores contemporáneos. Este hecho
está representado de forma arquetípica en Kandinsky y en su
peculiar manera de pintar inspirado en el arte primitivo. La
mayoría de pintores libios han pasado por el Tassili con el
fin de buscar su identidad artística, si bien pocos llegaron a
profundizar en el tema. En todo caso el desierto ha sido sin
duda  un  factor  que  ha  influido  comúnmente  en  nuestros
pintores, por la milenaria expansión de las zonas desérticas
producida por los cambios climáticos en la zona sur del Sahara
(Fezzan).

Entre los grandes pintores libios modernos debemos destacar a
Ali Al Zuek, que ha plasmado en su obra actual simbologías que
pertenecen  precisamente  al  periodo  de  los  pastores,
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representada  en  las  cuevas  de  Tassili.  El  artista  suele
plasmar en su obra los rituales mágicos ancestrales de las
cuevas, llegando al misticismo, gracias a su gran capacidad y
talento  para  reproducir  las  obras  rupestres  de  Tassili
transformándolas en una obra actual. Al Zuek es un pintor
bastante  reconocido  por  los  críticos  de  su  país,  y  es
considerado un artista innovador del antiguo arte rupestre.
Tanto Ali Zuek como Al Kilani o Ali Barka, son pintores con
gran sensibilidad hacia el dibujo y la pintura; aunque este
último fue el primer pintor que plasmó los dibujos de una
manera totalmente espontánea de las cuevas de Akakus, tal y
como lo podemos apreciar en la obra Caballo blanco, de Ali
Barka. Por su parte Al Kilani recibió su inspiración de la
obras  representadas  durante  el  “Período  de  las  Cabezas
Redondas”.

 

   

Ali Al-Zuek, La vida en el mar
cromático. Acuarela, 30x25cm. 1985,

Trípoli.

Yahya Ghanjour, Acacus,
30×45.cm. Grabado  sobre

plancha de zinc . Facultad 
Bellas Artes.1995. Trípoli

 

Hoy en día las figuras de Tassili siguen muy presentes en la
pintura  libia.  Encontramos  numerosos  artistas  de  recientes
generaciones que se inspiran en este tipo de arte rupestre, ya



que su epicentro artístico está localizado en las montañas,
emplazando sus obras en espacios públicos y galerías privadas.
Todos ellos han sido formados en la Facultad de Bellas Artes
de Trípoli y desde allí saltaron hacia un horizonte más lejano
que al de su territorio natal. Yaheya Ghanjour reproduce este
arte rupestre por medio del grabado, sacando la esencia de
periodos  distintos.  Así  observamos  que  su  obra  está  más
relacionada con los periodos de las cabezas redondas, el carro
y el caballo; así como el de los pastores. 

También debemos destacar a los pintores Abdulmagid Abdulrhman,
Matug  Aborawi  y  Elham  Al-Furyani.  Este  último  plasmó  su
trabajo  inspirado  por  las  cuevas  del  Tassili  durante  su
estancia en Londres. Todas las obras representadas en espacios
públicos y galerías privadas de este autor, muestran, tanto
figuras humanas, como de animales de la zona referida y de los
periodos también mencionados de los pastores y las cabezas
redondas.  Utiliza  diferentes  coloridos  y  simbologías  del
Sahara.

Un caso muy especial lo constituye la artista Zahara Bibas,
pues para la realización de sus obras utiliza la boca, debido
a una discapacidad física provocada por una parálisis en las
manos. Esta autora nos transporta a las representaciones de
Akakus (Tasili) donde la silueta articula ritmo espacial y
cromático desde un talante primitivo (como profesor tuve la
oportunidad de conocer a la  referida artista en su carrera).



Elham Al-Furyani . Planeta Tierra.
Mixta sobre madera.80×100. 2006.

Londres

Zahra Bibas. Baile de Acacus.
Acrílico sobre papel. 50×75.

2002. Trípoli

 

Asimismo,  los  pintores  libios  han  buscado  otras  fuentes
estéticas y plásticas de inspiración, abordando las culturas
clásicas (griega, romana, bizantina e islámica), además de la
tradicional  con  las  que  se  encuentran  plenamente
identificados. Durante mi investigación doctoral he constatado
que entre las culturas citadas es fundamentalmente la romana
la que ha ejercido una  mayor influencia en la producción
pictórica,  pues  las  manifestaciones  artísticas  griega  y
bizantina  no  experimentaron  el  auge  suficiente  para  poder
incidir,  en  la  posterior  pintura  del  país,  al  quedar
restringida  a  ámbitos  más  minoritarios.

El arte romano está lo suficientemente representado en los
museos arqueológicos de muchas ciudades, especialmente en la
villa de Liptis Magna y en el museo Alsaraya Alhamra, situado
en el corazón de la capital, donde se conservan los mejores
mosaicos,  estatuas  y  bustos;  circunstancia  que  de  alguna
manera  estableció  vínculos  estéticos  con  la  identidad  del
artista  libio.  Cabe  destacar  en  este  contexto  al  pintor
tripolitano Mohamed Abea, cuya producción pictórica se inspira
en la iconografía de dicha civilización. Su pintura indaga en
cierto sentido artístico de la cultura romana, sobre todo en
la faceta de producción retratista. No ha existido hasta el
momento ningún otro artista que se haya visto tan inspirado en
el  arte  pictórico  romano  clásico.  También  es  oportuno,
destacar  –tal  vez  por  partir  de  fuentes  comunes–  su
vinculación con Picasso y Matisse. Todo ello se corrobora en
las imágenes que a continuación presento como ejemplos. No
cabe  duda  de  que,  el  hecho  de  residir  cerca  del  Museo
Republicano de Trípoli –en donde se pueden localizar mosaicos
y estatuas romanas– influyó sobremanera en el apego artístico
del pintor hacia la cultura clásica romana.



Retratos realizados por Abea durante los años
1990 y 1992. Podemos apreciar la inspiración

que tienen estas obras con los mosaicos romanos
situados en el Museo Nacional de Trípoli

Más obvio, pero a la vez muy complicado, es el papel de la
pintura histórica Islámica. Existe la idea simplificada de que
por tradición es exclusivamente abstracta, pues se suponía que
estaba prohibida por el Corán la representación figurativa de
animales y personas. Sin embargo, en el libro sagrado de los
musulmanes no existe referencia alguna que abogue por esta
postura, más bien es la interpretación posterior que se ha
hecho de él. Existen sentencias hadiths –dichos del profeta–
en el Corán que se pueden interpretar como una prohibición de
expresar artísticamente manifestaciones de figuras humanas y



de animales. Esto respondía a una interpretación teológica e
intelectual del Corán. La representación artística del ser
vivo implicaba cierto grado de idolatría y la mayoría de los
teólogos  condenaban  tales  representaciones,  considerándolas
como “pecado”. Por eso muchos artistas, ante este dilema,
desviaron toda su producción hacia el mundo de la caligrafía,
la ornamentación y la arquitectura, inspirándose en todas las
manifestaciones culturales de su entorno.

Este hecho redunda en la ausencia de figuras e iconos animados
en las mezquitas y zonas donde se realizan manifestaciones
religiosas en Libia. Ahora bien, este tema siempre ha estado
en  los  foros  de  discusión  del  mundo  árabe.  Para  algunos
autores, el Corán –desde una perspectiva general– no hace
ninguna  mención  explícita  y  expresa,  a  la  prohibición  de
representar figuras humanas y animales. Desde mi punto de
vista este tema sigue debatiéndose en todo el mundo musulmán.
Aunque en el arte contemporáneo existe una ruptura con estos
cánones establecidos. Según algunos dichos populares del mundo
islámico, al reproducir imágenes de personas y animales, Dios
requerirá a los Musawarin (escultores, pintores que reproducen
imágenes realistas) para que den vida a los personajes de sus
obras y cuando quede demostrado que no pueden hacerlo, serán
condenados.

Ahora  bien,  numerosos  testimonios  de  obras  de  arte  en  el
período islámico muestran ornamentaciones figurativas, tal y
como lo podemos ver en muchos de los testimonios del arte
islámico como en el caso de la pieza del Bote de Almoguira y
otras muchas en las que se representa la figura humana del
arte de las miniaturas, representándose en ilustraciones de
libros como las realizadas por el pintor Yahea Al-Wasiti en el
libro  de  Maqamat  Al-Hariri  (Arte  de  la  escritura  árabe),
escrito por Mohamed Al-Hariri.

En la actualidad, los artistas libios –como en cualquier otro
país  Islámico–  ante  la  duda  de  la  prohibición  de  las
representaciones figurativas, desvían su labor creativa hacia



particulares  interpretaciones  personales.  Muchos  pintores
libios se han inspirado en el arte islámico, concretamente en
la arquitectura, caligrafía y ornamentaciones diversas. Así
podemos  reseñar  a  pintores  como  Mohamed  Abea,  que  ha
desarrollado su estilo reflejando la arquitectura islámica de
la  ciudad  de  Gadames  donde  se  aleja  del  concepto  de
tridimensionalidad, en los que juega un papel fundamental los
trazados rectilíneos y curvos que nos recuerdan las bases del
arte islámico. Según esto, podemos observar en los cuadros
titulados  Pueblo  y  palmera,  Palmeras  dentro  de  las  casas
y  Ciudad,  todas  estas  características.  Partiendo  de  la
perspectiva aérea y desde el concepto panorámico del pasaje,
encontramos una clara interpretación del simbolismo poético.

Las obras que observamos se configuran con carga de elementos,
el  uso  de  arcos,  palmeras,  fachadas  de  viviendas  y  sus
correspondientes ornamentaciones que potencian el carácter de
la forma. Su bidimensionalidad está dinamizada por el ritmo
que genera los contrastes cromáticos y las líneas oblicuas,
las cuales ayudan a definir la identidad de la arquitectura
popular. Por otro lado, el interés por la ornamentación hace
que represente los pueblos de manera peculiar, y nos recuerda
las miniaturas de los sufistas. Además debemos destacar que su
origen norteafricano está en consonancia con las corrientes
ideológicas de su entorno cultural, si bien, ello no quiere
decir que esta concepción entre en conflicto con su innato
interés por las vanguardias pictóricas europeas de principios
del siglo XX.

Otro caso parecido al de Abea es el pintor Ali Al-Zuek, amigo
de  aquél.  Ambos  en  los  años  70  se  inspiraron  en  la
arquitectura islámica de la zona de Ghadames. Zuek por medio
de la acuarela, dirige su obra hacia una visión más genérica y
menos detallista que su amigo, con composiciones de sentido
espacial, alejándose de los meros pormenores y, por tanto,
jugando con planos amplios; donde el protagonismo lo tiene la
simple y llana arquitectura pura. En los siguientes cuadros



percibimos cómo el autor nos muestra unas panorámicas amplias
del  complejo  arquitectónico  de  la  ciudad  desde  diversas
perspectivas, las cuales mantienen las premisas del autor en
muchas otras de sus representaciones.

Otro de los grandes exponentes del arte libio es Bashir Hamuda
; su obra plasma idea estética más simbólica, describiendo
llanamente las formas geométricas de manera pura. El cuadro
presentado como ejemplo en la imagen que sigue nos muestra una
visión muy particular de la ciudad, que revela un concepto de
urbe muy idealizado en donde intenta reproducir los rincones y
la idiosincrasia libia. Este autor plantea una iconografía de
culturas remotas relacionada con la arquitectura del sur del
país. Y observo que, aunque tenga una tendencia simbolista, lo
relaciona  con  un  lenguaje  que  determina  dos  caminos  de
experimentación;  por un lado su apego a la textura y por otro
a la geometría.

Ali  Barka  y  Mohamed  El-Gariani  constituyen  otros  de  los
exponentes más representativos de la pintura libia;  los dos
siguientes cuadros están inspirados en motivos arquitectónicos
islámicos. En la composición de Ali Barka “Memorias” existen
figuras humanas en íntima comunión con el entorno urbano que
le rodea. Por lo que respecta a la obra El Gariani, nos
muestra su particular manera de percibir la panorámica de la
ciudad.



Bashir Hamuda, Ghadames.
Tempera sobre papel.

100x70cm. 1986. Trípoli.

Ali Abani, Diseño árabe.
Mixta  sobre tela. 100x70cm.

1975. Trípoli
 

Otros autores destacados son Abani y Ehrez. En Ali Abani,
apreciamos en su obra  una visión simbolista oriental gracias
a  la  influencia  del  arte  otomano  y,  en  la  obra  que  a
continuación  exponemos,  llamada  “Diseño  árabe”,  percibimos
esta visión. Con respecto a Abdurazag Ehrez, la caligrafía
árabe  es  la  protagonista  de  sus  trabajos,  y  nos  recuerda
curiosamente a ciertas interpretaciones “mironianas”. Al fin y
al  cabo,  las  culturas  tradicionales  mediterráneas  son  un
sustrato  común  del  que  también  bebe  el  arte  moderno  y
contemporáneo  europeo.

¿Tiene la cultura impacto en
la revitalización urbana?
Este voluminoso libro está organizado como una colectánea de
artículos  que, de un modo u otro, responden a los objetivos
implícitos en el título del libro y derivan del axioma que se
enuncia en la introducción “el protagonismo del arte y la
cultura en los procesos de revitalización de áreas urbanas”.
El libro resume las aportaciones del equipo de investigación,
interdisciplinar,   de  dos  proyectos  del  Plan  Nacional  de
I+D+i.

Antes de los barrios y distritos culturales fueron los cafés
los  puntos  de  condensación  de  la  actividad  artística  y
cultural en una determinada zona de la ciudad, recuérdese sino
el papel del café “Quatre Gats” en Barcelona o el café Pombo
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en  Madrid.  Mónica  Vázquez  analiza  el  papel  de  los  cafés
históricos e Florencia en relación a la bohemia artística. No
sólo los cafés, también trattorias de la Roma del s. XIX
sirvieron de puntos de encuentro y actividad de artísticas y
fotógrafos españoles pensionados en Roma, tal y como analiza
José Antonio Hernández.

La exposición internacional de 1911 en Roma, enmarcada en el
50 aniversario de la proclamación del Reino de Italia genera
un nuevo espacio cultural en la ciudad que asume su ampliación
y extensión. Valle Giulia, como analiza Miguel A. Chaves, será
el nuevo espacio cultural de las instituciones, museos y arte
público de la capital italiana. Si de Roma viajamos a París,
como señala Julien Bastoen, hallaremos un “ecosistema urbano
frágil”  alrededor  del  Museo  de  Luxemburgo  y  sus  barrios
limítrofes. ¿La adaptación del antiguo seminario de Saint-
Sulpice como sede del museo,  funcionará de catalizador para
el embellecimiento y dinamización del barrio?, se pregunta el
autor, señalando que diversos factores, desde los económicos a
los políticos, truncan el proyecto.

Siguiendo  la  trayectoria  argumental  de  otros  trabajos
anteriores,  Jesús  Pedro  Lorente,  analiza  el  papel  de  la
estatuaria  pública,  en  este  caso  dos  obras  de  Rodin,  Los
Burgueses de Calais y el Pensador, en el despliegue del Museo
Rodin de Paris y su jardín de esculturas, así como el papel de
la plaza mayor de Calais como “ágora de modernas vindicaciones
póstumas”.

Recientemente diversos trabajos han puesto en evidencia el
papel  que  los  antiguos  conventos,  muchos  de  ellos
desamortizados a partir del último tercio del s.XVIII, han
tenido en la configuración urbana de las ciudades actuales.
Natalia Juan analiza la emergencia de barrios artísticos con
un  pasado  monástico  y  su  transformación  urbana  en  los
denominados  distritos  culturales.  Valladolid,  Barcelona,
Coimbra, Maastrich, pero especialmente Lyon y Bodeaux, son
algunas de la ciudades en que analiza la relación entre las



manifestaciones  culturales  actuales  y  su  engranaje  en  el
pasado monástico.

Pliar Aumente analiza la revitalización urbana de Booulogne-
Billancourt (Paris) para estudiar la metamorfosis del concepto
de  barrio  artístico  al  de  distrito  cultural.  “Para  la
construcción del nuevo concepto cultural, en Francia, se va
tener en cuenta la distinción que la UNESCO realiza entre
dominios culturales y dominios periféricos”. La dialéctica y
balance  entre  las  denominadas  industrias  creativas  y  las
industrias  culturales  serán  unos  de  los  criterios  para
permitir  la  definición  y  operativización  de  los  distritos
culturales.

El Bankside de Londres y la actividad del artista Lukasz Marek
Gierucki  con  su  propuesta  auidotheotokópoulos,  serán  el
escenario y desencadenante del análisis que realiza Estíbaliz
Pérez del Southbank londinense y especialmente de la zona del
Bankside,  lugar  de  alta  concentración  de  equipamientos
culturales.  Según  la  autora,  el  Bankside  constituye  un
Universo del que es posible derivar una Atlas Multisensorial
con reminiscencias del Atlas Mnemosyne.

El  Mall  de  Washington,  constituye  un  claro  ejemplo  de  la
organización de un eje cívico derivado de los planteamientos
del Civic Art y del Movimiento City Beautiful. El Mall de la
capital norteamericana es el tema de trabajo de Javier Gómez
que analiza el sistema de museos y galerías que flanquean el
eje cívico, incluidos los recientes Hall of Invention and
Innovation ,  el National Air and Space Museum, el National
Museum of African Art y el National Museum of American Indian.
“El baile de los solares o parcelas dentro del Mall ha sido
uno de los puntos recurrentes en su configuración”.

Dolores Arroyo, centra su aportación en Madrid, concretamente
en el eje Castellana-Recoletos-Prado hasta su conexión con
Madrid Río. Se analizan las intervenciones de, como no, el
museo  de  escultura  al  aire  libre  de  la  Castellana,  las



distintas  intervenciones  de  arte  público,  permanente  y
temporal,  en el eje hasta llegar a las grandes instituciones:
Caixaforum, Prado, Museo Reina Sofia. En un segundo apartado
se estudian la conexiones al Madrid Río y el impacto de las
intervenciones  artísticas  en  los  barrios  que  limitan  este
territorio.

¿Son los ensanches urbanos ejes de dinamización cultural? Esta
sería la pregunta implícita en el trabajo de Isabel Yeste.
Según el trabajo los ensanches de Valencia, Madrid, Bilbao,
Barcelona, Pamplona y Palma de Mallorca, son escenarios de una
nueva  identidad  arquitectónica,  al  igual  que  otras
experiencias  europeas  entre  las  que  destaca  la
Weissenhosiedlung de Stuttgart de 1927 o la posterior Interbau
de  Berlín  en  1957.  El  trabajo  se  concentra  en  Zaragoza
analizando el papel de las instalaciones universitarias en la
forma del crecimiento urbano para abordar, a continuación, los
nuevos lugares de encuentro: parques y paseos. “En definitiva,
la sociedad contemporánea necesitó de una nueva ciudad para
poder  cubrir  sus  necesidades”.  Una  ciudad  ampliada
(Ensanches),  re-trazada  interiormente  en  el  casco  antiguo
(rupturas y alineaciones) y dotada de espacios verdes.

Javier  Abarca  y  Lucila  Urda  analizan  el  impacto  que  la
“Tabacalera” ha tenido en el barrio madrileño de Lavapiés.
Después  de  un  prolongado  abandono  el  antiguo  edificio  se
destina  a  usos  culturales,  “un  centro  que  promueve  la
participación y favorece la creatividad, la acción social,
pensamiento crítico y difusión de ideas y trabajos para su
expansión y democratización en la esfera pública”.  Modelos
alternativos de  arte y cultura, cultura  arte urbanos. Como
es habitual en situaciones parecidas, los autores concluyen
que el despliegue de actividades de este centro cultural, con
los derivados comerciales (restaurantes, bares…) vinculados a
su  dinámica,  generan  procesos  de  gentrificación  en  el
territorio. “Estos factores han hecho del mural la herramienta
ideal en el arsenal de empresas y ayuntamientos en el cambio



de imagen de un barrio”.

Teruel, existe. La pequeña ciudad ha recibido el impacto del
Museo de la ciudad y de los Estudios de Bellas Artes de la
Universidad de Zaragoza. Este es el tema desarrollado por José
Prieto analizando el impacto que la actividad cultural, pero
sobre  todo  la  universitaria,  han  tenido  en  la  ciudad
aragonesa. Las actividades desarrolladas por el Museo y la
Universidad de Zaragoza han conseguido acercar a Teruel “las
últimas  corrientes  artísticas  del  panorama  nacional  e
internacional, y, de esta forma, ambas instituciones se han
convertido en eje cultural fundamental para la ciudad”.

Anna Bierdermann presenta el estudio de 183 Grandes Proyectos
Culturales acaecidos en el mundo entre mitad del siglo XIX y
principios  del  siglo  XXI.  Exposiciones  Universales  e
Internacionales, Juegos Olímpicos, Capitales Europeas de la
Cultura.  Mega-eventos  planteados  como  un  fenómeno  de  la
cultura global y que dejan un legado que perdura en el tiempo
“un incuestionable legado intangible, y también, unas nuevas
infraestructuras  o  las  renovaciones  de  estructuras
existentes”.

La  Venecia  del  siglo  XXI  dispone  de  nuevos  espacios
artísticos: Fondazione Vedova y Punta della Dogana, que pasa
de almacén de mercancías a centro de arte. Este es el tema que
desarrolla Ascensión Hernández . La fundación Vedova humilde
en  sus  planeamientos  y  pretensiones,  Punta  della  Dogana
formando parte “de la creciente tendencia por parte de algunos
coleccionistas  actuales,  un  grupo  reducido  pero  famoso  de
millonarios, de proyectar sobre el mundo una imagen altruista
de sí mismos a través de la construcción de contenedores de
lujo”.

Pilar Biel afronta el difícil tema de analizar el Poblenou de
Barcelona.  Antiguo  territorio  industrial  de  Barcelona,  el
llamado  “Manchester  Catalán”,  el  Poblenou  está  sufriendo
procesos de transformación y de presión inmobiliaria desde



mitad de la década de 1950, a los que cabe añadir el reciente
proceso de transformación de las base económica de la ciudad
que converge en el proyecto 22@ que, parcialmente afecta al
Poblenou. El trabajo repasa esta situación y los conflictos
que han emergido de las relaciones entre los distintos actores
y  agentes  que  operan  en  el  territorio.  “El  proceso  de
refuncionalización  del  patrimonio  industrial  del  Poblenou
dirigido desde la administración se identifica con el valor
económico  que  el  nuevo  uso  otorga  al  espacio.  Hay  una
explotación económica de las cualidades patrimoniales”.

El  Raval  de  Barcelona  es  un  invento-marca  equivalente  al
Barrio Gótico de la misma ciudad y que ha hecho desaparecer la
imagen del barrio chino barcelonés. Joaquim Rius, Lady Posso y
Maria  Patricio,  intentan  analizar  este  espacio-marca  y  la
posibilidad de existencia de un “distrito creativo” vinculado,
directa  o  indirectamente  a  los  grandes  equipamientos
culturales derivados del proyecto “Del Seminario al Liceo” de
mitad de 1980. Resaltan que en el Raval se ha generado un
espacio  para  el  activismo  político  neobohemio  y  altamente
estetizado, en paralelo a procesos de artivismo en gran parte
derivado del movimiento de los indignados. “Hemos constatado
en qué sentido se produce una nueva relación entre las esferas
sociales del arte y de la política, en el que la política no
instrumentaliza el arte como forma de propaganda (como en el
siglo XX9 sino que el arte y lo estético acaban influyendo en
la  forma  de  formular  el  discurso  político  y  la  forma  de
presentarse en el espacio público”.

Viena,  el  paisaje  de  sus  museos,  del  Kaiserforum  al
Museumsquartier, es el tema desarrollado por Ángeles Layuno,
centrándose en el trabajo de Otto  Wagner y la Viena de la
Sezession e intentando valorar hasta qué punto la ciudad, en
este caso Viena, puede ser considerada obra de arte tal y como
planteara Wagner y en la que se insertan nuevos equipamientos
culturales.  “Estos  distritos  culturales  funcionan  como
elementos clave en la configuración de la imagen de la ciudad



a  la  vez  que  revitalizadores  del  espacio  urbano,
convirtiéndose  así  en  catalizadores  del  sistema  del  arte
contemporáneo”.

Como colectánea es un libro diverso, no sólo respecto a los
distintos enfoques, sino, también respecto a las distintas
intensidades con la que se trata cada uno de los artículos.
Conclusiones, conclusiones de conjunto, creo que no existen,
pero también planteo que, posiblemente no puedan existir. El
tema del libro es poliédrico, complejo. El abordaje al tema
viene condicionado por la perspectiva de análisis de cada
autor  y  estas  perspectivas  dependen  de  los  contextos
culturales-académicos. El tema planteado en el libro no tiene
respuesta única, sino diversa y en este sentido, el acierto de
los  editores,  radica  en  la  diversidad  y  “dispersión
conceptual”  de  los  trabajos.  Le  cabe  al  lector  intentar
responder a las preguntas implícitas en el título del libro.
¿Existen  los  barrios  artísticos?  ¿Qué  son  esto  de  los
distritos culturales? ¿Existen realmente nuevos espacios para
la creatividad? ¿Tiene la cultura impacto en la revitalización
urbana?


