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EDITORIAL

La revista Nueva Critica nace con la intencidn de sumarse al rico
panorama del mundo del arte de Espana.

El mundo de arte tiene como principales pilares a sus artifices y su
obra, que son los auténticos protagonistas y motores de la creacion,
pero también a la critica de arte que da sentido a sus obras y genera
el tan necesario didlogo y da sentido a la obra dentro del contexto
cultural.

Queremos ofrecer nuevos puntos de vista e interpretaciones des-
de el conocimiento que vayan mas alla de la simple observacién y
aumenten la capacidad de nuestros lectores de disfrutar y entender
el arte.

Nueva Critica fija su atencién en el fendmeno artistico para re-
flexionar, repensar y aportar nuestro granito de arena a la critica de
arte espanola.

Nueva Critica esta EDITADA en Madrid (Espaiia),
por Carlos Treviino Avellaneda.

Direccién y Responsable Editorial: Carlos Trevifio Avellaneda.
Secretaria: Marta Prados Martin.

Consejo de Redaccién: Alejandro Bellanco Guerrero, Elisa Castera Martinez, Lucia Forja-
nes Pérez, Carmela Iserte Lazaro, Isabel Iturriaga Gomes y Ana Sanchez Hueso.

Consejo Asesor: Maria del Pilar Aumente Rivas, Miguel Angel Chaves Martin, Blanca
Garcia Vega y Jesus Pedro Lorente Lorente e Inmaculada Real Lopez.
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Eduardo Chillida, cien anos de
inspiracion

Centenario de Eduardo Chillida, uno de los artistas mas importan-

tes del siglo XX espanol

Eduardo Chillda fue un artista donos WP nacido el 10 de enero
de 1924, Estuvo muy \/nc:,mc al arte de distintas formas entre
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Durante su juventud fue portero de fitbol en el equ ’oo de Real
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%,Lecz ura en la (‘,, \versidad Folitécnica de ,‘"\//aam‘ Antes de
- haber terminado, ilida decidio abandonar sus esfudh . De
>ste suceso se Srva una carta que le manda
B ,zumc@ en J\J45; "M queridisima Fili: antes de maoa e advierto
que leas esta carta con detenimiento v pensando bien en lo que
en ella te digo, ya que es de suma importancia para ambos. Ya
sabes, pues hemos moao alguna vez (1@ elo, que la carrera
no me gu’@’ mejor dicho que no siento vocacion por

SO & gran ail ficion que Siento por las artes pias-

~ONS

cors L/r ilida a Filar

O]

que s@u
; sabes asim

ella

Imagen creada por el autor a la Asociacion Espafiola de Criticos de Arte. Fuente y todos los derechos de

NC

AICA Spain /AECA



ticas, aficion que se ha acrecentado enormemente en os Ultimos
meses, todo esto te o digo para que comprendas por qué he
decidido abandonar la carrera de Arquitectura y dedicarme al arte.
No pienses que obro precipitadamente, o que No he pensado en
el alcance que tiene 1o que voy a hacer, todo o prefiero a pasarme
la vida entera lamentandome de haber equivocado mi camino, y
sufriendo al pensar por qué no segui mi vocacion (...) Siguiendo
el camino del arte, raro sera que tenga nunca dos reales, esto
ya sabes que no es problema para mi, que estoy convencido de
que el dinero no lo es todo”. Aqui se muestra el caracter intuitivo y
consciente con el que, posterionmente abordaria Chilida su obra.
En 1947 centra su formacion artistica en la escuela de Bellas Ar-
tes en Madrd. En 1948 establece vinculo en Pars y empieza su
proauccion artistica. Esto ademas le permitira establecer contacto
con diversos artistas y apreciar el panorama cultural. En esta ori-
mera etapa de formacion destaca la representacion figurativa con
obras como. "Forma’, "Pensador’, "Madre”, “Torso” y "Concreto”.
Estas esculiuras remiten a una tradicion mas clasica. £n estas
figuras se representa la anatomia humana en movimiento y esto
forma parte de su exploracion inicial. La escultura 'Forma’, fue
expuesta en el Salon de Mayo, organizada por el Museo de Arte
Moderno de Paris, en 1949. Al nacer su primer hijo en San Se-
bastian, Chilida vuelve y se siente acabado pero con el apoyo de
su mujer Fllar Belzunce, sigue su creacion y su carrera. Chilida,
como decia Fllar, no podia estar acabado porque apenas esta-
ba empezando. Fosteriormente atraviesa una fase artistica mas
abstracta. £n esta elapa investiga y crea con distintos materiales
como el acero, el hierro o la madera, siendo el periodo en el cual
crea alguna de sus obras mas famosas como "Hegia a Pablo
Gargallo’, "Lugar de encuentro "y "Homenaje a Calder.

Los anos cincuenta

Chillca empieza a tener un alcance mas internacional. Queda re-
presentado en museos y colecciones por todo el mundo. Tuvo
mucho éxito v la galeria de Paris para la que trabajaba, una de las
mas importantes en aquel momento, le hizo el encargo de crear
muchas esculturas en serie con moldes para poder venderias a
todo el mundo. Chilida era un artista que creaba unas 15 escul-
turas al afio, puesto que él vivia el proceso de la creacion desde
un lugar de investigacion muy inmersivo y desde la entrega, por
tanto, rechazo la idea, aludiendo a su necesidad de trabajar mas
liempo con cada pieza. La ocurrencia y contrapropuesta del artis-
ta fue la de invertir los conceptos y, en vez de crear muchas obras
para pocos usuarios, crear pocas obras que pudieran disfrutar
muchas personas, y asi fue como se le ocurmo la idea de crear las
esculturas monumentales que colocaria en las grandes ciudades
para que pudieran tener un alcance masivo. Fue en esta etapa
cuanado cred obras de caracter monumental que fueron ublcadas
en lugares publicos. Esto determina el estatus que poco a poco
estaba adquiiendo el artista en este momento. Las obras mas
relevantes son "Peine del Viento” que realiza en su ciudad natal,
‘Buscando la luz” en Madrid y "Topos V*, ubicada en Berin.

En el 1954 tuvo su primera exposicion monografica en Madrid vy
en el 1956 en la galeria Maeght en Paris. £n el 1958 le concedie-
ron el premio intemacional de escultura de la Bienal de Venecia.,

Arte vy construccion colectiva. Grupo Gaur

Chillca también fue creador del grupo Gaur. Arte y construccion
colectiva del 1965 al 67. Aparecid como reaccion a un aiscurso
que dio Otelza en &l que mencionaba la necesidad de reconoci-

miento en San Sebastian a Chilida y reclamaba un espacio para
los artistas vascos. Este grupo cambio la industria artistica, con
una nueva propuesta en donde los propios artistas gestionaban
el arte y la cultura. Fue un grupo respaldado por el empresario
Dionisio Barandiaran. Constituido por Amable Arias, Nestor Bas-
terretxea, Eduardo Chillca, Remigio Mendiburu, Jorge Oteiza, Ra-
fael Ruiz Balerdl, José Antonio Sistiaga y José Luis Zumeta. Este
grupo en el 1966 hizo una exposicion en la Galera Barandiaran
de Donostia, donde los participantes del grupo Gaur realizaron
una accion cultural publica que modificaba las formas de gestion
del arte tradicionalmente establecidas. Este grupo tuvo un carac-
ter efimero, pero aun asi supuso un gje de transformacion hacia la
modermnidad en un momento en el que no habia tantas iniciativas.
Aquellas palabras pronunciadas por Oteiza fueron la semilla para
que mas tarde Chilida pudiera colocar su obra "FPeine del Viento”
en la playa de Ondarreta en San Sebastian.

Chilida tiene una fuerte vinculacion con el concepto de creativi-
dad. La crealividad vy la pregunta eran el motor de Chilida y esto
también le hizo relacionarse y acercarse, a traves de sus trabgjos,
a pensadores y artistas de la época como el alerman Martin Hei-
degger, con el que en 1969 firma el libro "H arte v el espacio’,
George Braque, Jorge Guillen, Alexandre Calder o Emil Cioran.
Es clerto que Chilida fue un artista y no un flsofo, pero supo en
sus esculturas transmitir mensajes que fueron interpretados por
flbsofos, como decia Kosme de Barafiano.

En su dlima etapa colabora con arquitectos y paisajistas. Sus
obras mas destacadas son "lolerancia’ y ‘Manos de Viento’.
Desde que Chilida gand su premio Kandinsky en 1960 hasta
que muere, es nacional e internacionalmente reconocido.

Tuvo diferentes relaciones importantes por toda Europa. Tenemos
constancia de su actividad a lraves de la relacion epistolar con
sus amigos. Entre ellos habia filosofos, familiares, colegas, gale-
rnstas y amigos. Fue un hombre con mucha fe v una espintual-
dad muy desarrolada. La flosofia también le influyo dentro de sus
amistades e hizo que viviera en una constante pregunia.

La rivalidad con Oteiza

También es famosa su relacion con artistas cercanos como Otel-
za, quien acuso a Chilida de plagio. Oteiza fue otro gran escul-
tor vasco, donostiarra que mantuvo una relacion de rivalidad con
Chilida durante toda su vida, como la tuvieron Ficasso y Matisse
o Tiziano y Tintoretto. Fueron reconocidos en muchos lugares 10s
dos, primero Oteiza y luego Chilida, como por ejemplo con el Fre-
mio a Mejor Escultor, y esto creod tambien una rivalidad entre ellos.
Otelza acuso a Chilida de no haber aprovechado oportunicades
de reconocimiento nacional y que nunca nombro a los artistas de
su pals. Llego un momento en el que decidieron reconciliarse pu-
blicamente para dar una muestra de union. Asimismo, llevaron a
cabo una exposicion conjunta con el fin de contribuir a la solucion
de las crisis ocurridas en el pasado entre los dos artistas. Su tra-
yectoria siempre los manituvo enfrentados, pero al mismo tiempo
unidos, al ser un soporte el uno para el olro en algunos momen-
fos. Poco después de este encuentro, los dos artistas fallecieron:
Chilida en el 2002 y Oteiza en el 2003. Queda su recuerdo y su
amor reflejado en su famosa fotografia del abrazo.

H hecho creativo

Distintos especialistas han analizado en qué consiste ser crea-
Vo, Hay diferentes rasgos que pueden determinar que alguien
sea crealivo, como por gemplo la sensibilidad, la apertura a la
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experfencia o la autosuficiencia, entre otras. La definicion de la
crealividad consiste en la capacidad de plantearse problemas y
hacerse pregunitas que conduzcan a la resolucion de esos mis-
mos problemas/2]. Manuela Romo se acerca al concepto de
crealividad como ‘una forma de pensar cuyo resultado son cosas
que tienen a la vez novedad v valor'.[5] La creatividad, por tanto,
la relacionamos con una gran capacidad de concentracion que
se genera en el interior de los individuos. Esta capacicad es la
que posee Chilida. La pregunta siempre es la mas crealiva de las
conductas segun Alex Osborn. Chilica, a la hora de abordar un
proceso creathvo, decia.; "Hay que dejar que el material se exprese
lbremente, el arlista puede manipular el material con sus herra-
mientas, pero sélo con su consentimiento”. .. "Todo mi trabajo es
hijjo de la pregunta. Soy un especialista en preguntas.”

Tematica

Los temas principales en las obras de Chilida varian a o largo de
foda su vida, pero estaban basados en conlrarios como:.
Espacio positivo — Espacio negativo

Espacio lento — Espacio rapido

Espacio limitado — Espacio inmenso

Espacio encadenado — Espacio libre

Espacio diverso — Espacio uno

Espacio pesado  Espacio lviano

Espacio ahora . Espacio siempre

Espacio convexo — Espacio concavol4]

Tenia una fuerte vinculacion con la naturaleza y el artista dedica a
este tema algunos de sus poemas y escritos. Si apelamos a un
glemplo, tenemos el mar. "Aqui a mi maestro la mar. He nacido
frente a ella, algo que me ha impulsado siempre a penetrar en su
misterio, a contemplario como un universo dotado de sus propias
leyes, La mar es siempre la misma, pero de distinta forma, como
la mdsica de Bach.'[5].

"H proceso de creacion surge siempre de una pregunta, de un
conflicto vagamente sentico, de un problema no declarado que
se anuncia.” Manuela Fomo

Reconocimientos y legado

De esta manera tuvo varios reconocimientos y premios mas, ade-
mas de los ya mencionados, la Medalla de Oro al Mérito de Bellas
Artes en Madrid en 198. También el Grand Prix des Arts et Letres
de Paris o el Premio Imperial Japonés en 1997,

H legado de este artifice es inmenso. Numerosos artistas se han
inspiraco en sus esculiuras para crear v sigue siendo un artista
contemporaneo por su flosofia y sus trabajos que pueden seguir
apreciandose en algunas ciudades.

H museo en el que esla la Fundacion Eduardo Chilida Plar Bel-
zunce, es un lugar que guarda esa atmaosfera de Chilida en cada
uno de sus rincones, ademas de albergar sus obras y guardar la
esencia de esta famila. Chilida se caracteriza por estar concep-
lualmente definido entre el espacio v €l tiempo, entre la luz v el
viento vinculando las obras mas clasicas con las mas contemypo-
raneas del artista. H escultor interrogaba a los materiales y enton-
ces la respuesta era la solucion que €l daba a ese material. Ha-
borando una respuesta distinta cada vez. Chilida conecta con la
naturaleza y su sonido. Asi pues, la obra en su origen persigue un
equibrio con el entorno y crea un lenguaje asimétrico y atermporal,
donde la permanencia y el cambio se combinan mutuamente.

Centenario

En conclusion, celebrando el centenario, entre el 2024 y el 2025
se realizaréan diferentes exposiciones monogréficas de Chilida. £
lotal de exposiciones seran 14 ubicadas en diferentes lugares,
desde San Sebastian, a Chile, Alemania o EEUU. Los herederos
de este patrimonio tienen muy claro que su labor es la de pre-
servar, cuidar 'y sequir con el legado que nos dejo Chilida para
poder seguir cada uno de nosotros en esa eterna pregunta Sin
respuesta que es la vida. Vivir en o complaciente de la busqueda
constante.

Termino con una frase de Chilida: "Asombro ante o que desco-
nozco fue mi maestro’l6]. Estar en el presente v en el inicio de
los procesos constantes desde ese desconocimiento es o que
nos puede conectar a la intuicion y la inteligencia vy, por tanto, a la
flosofia v el arte como esencia y motor de la vida.

Bibliografia

CHILLIDA, Eduardo. (2005). Escritos. Madnd. La Fabrica,
HUERCANOS, Juan Pablo. Grupo GAUR. Arte y construccion
colectiva, 1965-67. Fundacion Jorge Oleiza, 20217,

ROMO, Manuela. 2005, Psicologia de la creatividad. Barcelona.
Paidos.

CONDE, Luis (2012) "La personalidad creativa. un sistema com-
plejo. Eduardo Chillda vy Mihaly Csikszentmihaly”.

MARTIN, Alejanaro. Eduardo Chilida “Las virtudes de un buen
portero y un buen esculfor son las mismas’. H Pais.

[1] CHILLIDA, Eduardo. (2005). Escritos. Madrid. La Fabrica. pag.
46,

[2] CONDE, Luis. (2012). La personalidad creativa. un sistema
complejo. Eduardo Chilica y Mihaly Csikszentmihalyi. Paperback.
[3] ROMO, Manuela. (2005). Psicologia de la crealividad, Barce-
lona. Paidos.

[4] CHILLIDA, op.cit., pag. 52

[5] CHILLIDA, op.cit., pag. 22

[6] CHILLIDA, op.cit., pag. 43

ogio al horizonte, en Gijon
Fuente: Roberto Sueiras Revuelta



Ecos Creativos: voces femeninas en el arte.

Ana Benaroya

“(@anabenaroya). De héroes a

musas, mas alla de sus obras

Los comics y los dibujos animados marcaron el inicio de Ana
Benaroya (Nueva York, 1986) en el universo del dibujo.




Ecos Creativos: voces femeninas en el arte.

Al preguntarle ¢ quién es Ana Benaroya”?, nos relata
suU infancia como tomboy, destacando su fascinacion
por los supernéeroes (como Spiderman), los dibujos
animados (como las Tortugas Ninja) v su coleccion de
figuritas. Su universo iconografico se ha moldeado a lo
largo de toda una vida, fusionando referencias y experi-
mentando una continua evolucion tanto personal como
artistica.

De hecho, las influencias de su nifez perduran en su
obra actual, evidenciando la persistencia de elementos
gue han marcado su trayectoria. Durante la secundaria,
iNicio su andadura en el dibujo v posteriormente se de-
dico al estudio de la ilustracion (Maryland Institute Colle-
ge of Art). En sus primeros pasos, la estética publicitaria
capturd su atencion, atrayéendola con colores digitales
y el uso de Photoshop. A pesar de alcanzar logros no-
tables como lustradora, colaborando con entidades
como The New York Times o National Geographic, Ana
siNtio la necesidad de explorar nuevos horizontes. Y es
gue, durante sus anos como ilustradora y disehadora,
desarrolo su trabajo personal de manera paralela, ex-
permentando un compromiso mas profundo con este.

Simultaneamente, Instagram se convirtio en una he-
rmamienta educativa clave para ella. Austin Lee (@aus-
tinleee), uno de sus artistas favoritos, la iNvitd a su es-
tudio para charlar sobre el inicio de esta nueva etapa.
Consciente de gue su crecimiento como artista reque-
ra explorar otros caminos, Ana Benaroya se embarco

en la busqueda de su propia voz creativa, Iniciando sus

estudios en dibujo en la Universidad d

"The Mikmade and the acher’- 2023

| a transicion desde la lustracion hasta el inicio de una

carrera artistica:

L a diferencia fundamental, radica en que, al crear una
lustracion, estas respondiendo a un encargo especifi-
CO, ya sea para publicidad, un articulo, u otro propodsito
definido. En cambio, en un proyecto de bellas artes, te
sumerges en la creacion de tu propia narrativa, cons-
truyes tu propia historia v el contexto gque la envuelve.
Ademas, "mantengo la conviccidon de gque un llustrador
talentoso es igual de competente gue un pintor habili-
doso. La fuerza artistica de un individuo resplandece a
traves de cualquier camino que decidan emprender.”

Otro aspecto que dice haberse llevado consigo de
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Ecos Creativos: voces femeninas en el arte.

SuU experiencia como llustradora es la nocion de la na-
rrativa, No simplemente una historia lineal, sino la habi-
lidad de construir un mundo y un tempo gue cobren
vida, Nos cuenta como desde su primera exposicion
en Brooklyn y hasta las dos Ultimas exposiciones que
ha levado a cabo se ha encargado de construir dis-
Cursos y narrativas acordes. En las dos Utimas expo-
siciones, dedicadas a las mujeres en el agua busco
referencias en la historia del arte, especiicamente en
artistas como Bonnard, gquien pintd a su esposa en la
banera, v luego Renoir, también pintando a estas muje-
res voluptuosas junto al mar. Asl, se dio cuenta de que
las mujeres junto al agua era un tema que existia, tanto
artisticamente como de manera contemporanea. "Asl
gue, aungue penseé gque era una narrativa especfica,
me gusta pensar en la idea de una historia que existe”.

El puente que une su produccion como ilustradora v
su trayectoria mas personal gueda reflejado en la figura
de Andy Warhal, al que citabamos durante la entrevista
pOr la semejanza en su uso de los colores. "Es curloso
gue menciones a Andy Warhol, porque siempre pien-
S0 en él, ya que fue lustrador primero”. Fue de él de
guien aprendio la estética de Utilizar colores limitados,
ensefandole la honesta utlizacion de la paleta. Aunaue
en la actualdad emplea una gama mas amplia, sefida
gue 'esa leccion fue fundamental para mi sensibiidad

gréafica”.

Tiger Beat”- 2023

Lland of the free”- 2023

El equilbrio entre la dulzura v la fuerza en sus perso-
najes:

En cuanto a los persongjes, nos dice, sus primeros

trazos se ingpiraron en figuras de superéroes y co-
pias de fotografias de atletas en taretas deportivas;
'me identificalba con ellos. Eran personajes plenamente

desarrollados y protagonistas, ya gue 1os personajes
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Ecos Creativos: voces femeninas en el arte.

ferneninos a menudo guedaban relegados a roles se-
cundarios en historias lideradas por hombres. Inicial-
mente, No dibujaba mujeres; fue durante mi posgrado,
cuando experimentalba un blogueo mental al intentar
representar a las mujeres de manera identiicable para
mi, buscaba gue fueran igual de poderosas gue los
hombres que ya pintaba. Fue asl como comence a fu-
sionar rasgos masculinos y femeninos que se asocian
comudnmente con ambos generos, Aungue 1os deno-
mino "‘mujeres” en mis pinturas, creo gque ese concep-
tO es subjetivo, ya que es mi manera de identificarme
con ellas. Considero gue no se adhieren a los roles
de género tradicionales que la sociedad impone a las
mujeres’”.

En los rostros de sus personajes se puede observar

un delicado equilibrio entre la dulzura de sus rostros y

su fuerza corporal. Al comentarlo, Ana sefala gue se

da cuenta de gue disponemos de una vasta oportu-
nidad para explorar coOmo podemos existir en la his-
toria de la pintura, desafiando las convenciones sobre
rostros atractivos y cuerpos fuertes. "Creo gue quiero
que sean seductoras v atractivas, porgue es donde mi
dentidad Queer se manifiesta. Mi objetivo es gue estos
persongies sean visualmente impactantes y deseables,
pero sin perder su identidad vy trascendencia. Busco
equilibrar la atraccion visual con la autenticidad, crean-
do asi un objeto de deseo que no relegue ni despoje a
mis personajes de su poder”.

;Qué hay de critica social en la obra de Ana Bena-
roya’

Desde su perspectiva, Nos explica, gue no o aborda
como un intento de dictar como las personas deoen
percibirse 0 expresar sus vidas, "En mi proceso creativo

estoy inmersa en la exploracion personal, descubrien-




Ecos Creativos: voces femeninas en el arte.

do aspectos gue resuenan con mi propia experiencia.
No asumo el rol de ser la voz de un colectivo, va que
no me convertl en artista con esa intencion”. Aungue
es crucial gue los problemas sociaes encuentren su
espacio en €l arte que presenciamos, este enfogue
suele ser un resultado secundario de la expresion artis-
fica que me impulsa.

‘No concibo que un artista individual pueda represen-
tar plenamente a un grupo social, ya que esto suele
ocurr de manera accidental. Una obra de arte tiene
la capacidad de comunicar de manera viscerd, v este
poder a menudo trasciende las 1ogicas convenciona-
les”.

Musica e instrumentos: los otros grandes protago-
nistas

Todo comenzO con su primera exposicion  en
Brooklyn, Nos cuenta como imagind gue tendria lugar
en el Cafe Rick's de la pelicua Casablanca, un café

gue también era un bar de jazz; "habla musica de fon-

do e imaginé mujeres fumando, bebiendo vy tocando

instrumentos v cantando. Eso me hizo pensar en mi
relacion con la musica’. Solia tocar en la banda de la
escuela secundaria, tocaba el piano v el clarinete v es-
cucha musica constantemente en el estudio. Ademas,
v entre risas, Nos cuenta gue cuando era Nifa e iba en
el coche, cuando escuchaba una cancion pretendia
que, "va sabes’, era la persona que cantaba. 'Creaba
toda una historia en mi cabeza sobre a quien le estaba
cantando y guién estaba escuchando vy penseé que era
un experimento interesante. Sacar de tu cuerpo la voz
de ofra persona y crear esta historia. Me gusta esa
idea en términos de arte y creo que es algo en lo que
pieNso Mucho en mi propio trabajo, de hacer una pin-
tura vy tener la oportunidad de imaginarme fuera de mi
propio cuerpo” Ademas de eso, me interesaloa como

las canciones tienden a ser romanticas vy poéticas vy
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hablan al corazdn. Es ago que espero gue mi arte tam-

bién pueda hacer, aungue considero que es mas dificll
conseguio con el arte visual que con la mdsica, asf
gue por esas razones a menudo busco inspiracion en
la musica para ponerle titulo a mis obras.

Y, ¢ Qué sucede con los personges furmnando?:

Al observar a los actores vy actrices clasicos de Ho-
Iywvood en peliculas antiguas Vi que fumaban todo el
tiempo, y pensé que ver a una mujer fumando en una
pelicula ya no es o habitual y en la publicidad no esta
ni permitido. Creo gque a menudo, si una mujer fuma,
se percibe como, tal vez rebelde, mas independiente,
mas masculina casi, y me gustaba esa idea. Ademas,
al lgual gue ocurre con las canciones, creo gue mi arte
es una oportunidad para hacer cosas que no harfa en
la vida real, nunca fumaria, pero en mis cuadros puedo
hacerio.

Su trabgjo escultorico:

Anatambién ha abarcado el trabajo escultorico. Ensu
pagina web podemos encontrar algunas piezas como
‘Blue Nymph", Sobre esta nos cuenta que esta hecha
en arclla a tamafo natural, y que la esculpid a escala,
siendo la pieza final de bronce. Aungue siempre parte
de la arcila también ha trabajado el vidrio. Aungue, Nos
confiesa que, cuando se centra en un medio, le cuesta
enfocarse en otros.

¢ Cudles son'y han sido sus referencias artisticas”?

Al mismo tiempo en el que lela comics y vela dibujos
animados, sentfa una gran atraccion por Miguel Angel
y ofros artistas del Renacimiento. Las esculturas gre-

co-romanas también le llamalban enormemente la aten-

NG

cion, y, de hecho, tienen una fuerte conexion con sus
musculados personajes.

Trabgjando como ilustradora amplid sus referentes,
‘descubriimagenes de los Chicago Imagists, como Karl
Wirsum vy Gladys Nisson. Me parecio muy interesante,
no habla visto algo asl antes v siento que me abro la
mente de alguna manera, comprendiendo como podia
traducir mi tralbgjo a este otro mundo”. Posteriormente,
Tom of Finland se convirtid en una fuente significativa de
inspiracion para Ana, quien o descubric durante sus
anos universitarios. A medida que exploraba mas sobre
artistas contemporaneos, Austin Lee destacd como
una gran influencia para ella, y su admiracion por Dana
Schutz crecio adn mas tras asistir recientermente a la
impresionante exposicion en Nueva York, donde des-
tacaban tanto esculturas como pinturas. Otra artista
que la fascina es Katherine Bradford (@kathebradford),
una figura destacada en la escena artistica de Nueva
York. Ademas, no puede dejar de mencionar a Carroll
Dunham y Chris Oifill, guienes también han dejado una
profunda huella en la percepcion artistica de Ana.

Aungue todavia no ha tenido contacto con el merca-
do artistico espafnol, Ana dice sentir una conexion con

este pais.

Ecos Creativos: voces femeninas en el arte. Entrevis-
ta de Marta Prados Martin
Fotografias de la artista de Nicolas Calcott

Fotografias de la obra cortesia de la artista
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Un espiritu muerto, una obra
de arte viva

El Museo Nacional Centro de Arte Reina Sofia (MNCARS) alberga
entre sus muros hasta el proximo 26 de febrero la primera gran

retrospectiva del artista lituano

Ben Shahn en Espafa, con el

nombre Ben Shahn: de la no conformidad.

E MINCARS rescata de la barca de Caronte a un artista que se
encontraba destinado al olvido. Ben Shahn resucita de sus ce-
nizas como el Ave Fénix encontrandose mas vivo que nunca en
un momento de maxima crispacion mundial. 60 afios han tenido
qQue pasar para que este artista volviese a gozar de una gran
retrospectiva en Europa. Sin lugar a duda, la espera ha merecido
la pena, porque la exposicion no consigue tnicamente remover
el pasado, sino que Zamb/em consigue remover la conciencia del
espectador. Una obra artistica de la que si no conociéramos la
fecha pareceria que estamos observando nuestra propia realidad.
Ya lo decia Laura Katzman, la comisaria de la exposicion: "Shahn n
estaria aterrorizado si viera el momento que estamos viviendo”,
Un estilo unico y propio que mostraba la realidad con un gran
caracter critico y reivindicativo. Mientras que la mayoria de las
corrientes artisticas del momento trataban de huir de un mundo
cruel y despladado a traves de la abstraccion, Ben Shahn se
enfrentaba a él. Fonia en valor la capacidad influyente del artista
sobre la sociedad en un momento en el que el arte se habla con-
vertido en mercado. Su estilo evoluciona desde o figurativo hasta
lo simbdlico, legando a rozar la abstraccion al final de sus dias,
asumiendo quizas la incapacidad de cambiar un planeta poalido.
Procesos de cambio reflejados a la perfeccion en la exposicion,
desarrollada a lraves de un discurso lneal sin grandes salios tem-
porales. Consect /9[7[@ con las causas soclales vy las injusticias,
no Unicamente desde su estudio sino también como activista,
hecho que la exposicion se esfuerza por mostrar a traves de una
recopllacion de archivos de gran valor material e historico.
La muestra resulla acertada, pero sobre todo necesaria, debi-
do al momento en el que nos encontramos actualmente a nivel
mundial. Discursos racistas, machistas y xenofobos, injusticias
sociales, pobreza extrerma, guernas y sulrimiento se refleian en las
obras que acoge el museo con la intencion de mostrar la mayor
variedad posible dentro de la carrera de Shahn. Problemas del
pasado que parecen actuales, lo que lleva a plantearse la pregun-
la de si realmente la sociedad esta avanzando o en realidad con-
linuamos anclados en el iempo. Las cartelas, aungue a simple
vista puedan resultar pesadas por la gran cantidad de informacion
que contienen, resultan excesivamente Utiles para contextualizar
las obras y comprender en qué consistia la lucha del artista.
La destacable magnitud de la exposicion consigue que se alra-
viesen varios estados animicos en el recorrido por las salas. Unos

orimeros momentos de interés al principio por los motivos tan
peculiares de sus cuadros dan paso mas tarde a un cierto punto
de pesadez por la constancia tematica. £n ningdn momento llega
a ser una exposicion complicaca de digerir ya que se consigue
narrar la historia de Estados Unidos v del mundo a traves de la
obra del artista. Este breve lapsus de monotonia es equiparable a
la calma que precede a la tormenta. Liegados aproximadamente
ala mitad de la exposicion todas las emociones contenidas explo-
tan v se exteriorizan. Labor no dnicamente de la /nm@gab e calioad
pictorica de la obra sino también de la comisaria que introduce en
nuestro subconsciente a traves de pequerias dosis el pasado Ju-
dio del artista. Consigue asi generar en el especltador la empatia,
el sufrimiento, la angustia, el dolor, el rechazo y el odio hacia el ge-
nocidio nazi y el exterminio judio. Una mezcla de sentimientos que
van generando un abatimiento progresivo en aquel que consigue
conectar con la obra de Ben Shahn.
La desolacion absoluta que se alcanza llegados a este punto se
muestra en el rostro de los visitantes, como si de una obra de
Edward Hopper se ltralase, ya no siente ni padece, ante la asimi-
lacion de la capacidad del ser humano de causar sufimiento a
mismo. Es en la Uliima sala es cuando se puede escuchar el
canto de los pajaros y la luz se abre espacio entre la oscuridad,
La comisaria comprendiendo la necesidad de ello, genera un pe-
querio espacio de reflexion en el que habla del concepto de la
Inconformidad presente a lo largo de toda la obra de Ben Shahn.
Conceplto trasladado a la sociedad actual que deberia estar pre-
sente en cada uno de Nosolros para luchar contra las injusticias
al igual que o hacla él. No consiguio frenar todas las injusticias
del mundo, pero nos mostro a traves de su obra ldentidad (Fig. 1)
(1968) que todos juntos podriamos conseguiro.
Una gran exposicion, con un gran caracter critico que consigue
analizar un momenlto clave de la historia estableciendo hilos de
union con la actualidad. Un recorrido bastante completo a fraves
de la obra del artista lituano que consigue abordar las distintas
ldeas tratadas a lo largo de su carrera, generando conexiones
entre las tematicas y las salas. Una muestra que no se mantiene
en o superficial, sino que trata de hacer reflexionar al esp@(“ tador
mas alla de las propias salas de museo. Ben Shahn. la no
conformidad en el ano de Ficasso y Sorolla se ha coado mere-
’dam@n e entre una de las mejores exposiciones del ario 2023,
Un artista que ha vuelto para quedarse.
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Fig.1. Identidad (1968) de Ben Shan.
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«Maestras», el comienzo de
una gran transformacion

Quedan pocos dias para que acabe la exposicion Maestras, que
el Museo Nacional Thyssen Bornemisza alberga desde el 31 de
octubre de 2023.

Artemisia Gentileschi. Judith y su criada(1618-1619).
Gallerie degli Ufhzi, Florencia

Ha recibido numerosas visitas y se ha escrito mucho
sobre ella, si todavia no has ido, tienes hasta el 4 de
febrero. e cuento un poco de que va por silas dudas
sobre iIr a veria aun te invaden.

Tras tres anos trabajando en esta exposicion, el Thys-
sen ha consequido generar un homenaje a las muje-
res artistas gracias a la reunion de excelentes obras
provenientes de préstamos internacionales de gran
complgicad. Segun afirma Guillermo Solana, el direc-
tor artistico del museo, arfios atras se habla iniciado
en la institucion un proceso de redefinicion feminista, y
esta exposicion es un acontecimiento clave para este
proyecto de transformacion.

Gracias al apoyo de la Comunidad de Maadrd, v el pa-
trocinio de Carolina Herrera, esta exposicion ha sido
posible, v, tambien, por la importante labor de la comi-
saria Rocio de la Vila, fundadora de la Asociacion de
Mujeres en las Artes Visuales, muy comprometida con
la teoria y practica artistica feminista,

Se lrata de una muestra que rescata obras de mujeres
artistas que hasta hace bien poco estaban cogiendo
polvo en sus almacenes. Sin embargo, actualmente la
mayoria de elas, gracias a la lucha vigente desde hace
tiempo por darlas a conocer y el reclamo de la socie-
dad por acercarse a ellas, son piezas muy valosas en
los museos donde se encuentran, lo que hace mas
dificil conseguir esos préstamos, elevando asi el valor
de esta exposicion.

El discurso androcentrista de la Historia del Arte, crea-
do por y para hombres, ha sido el culpable de que
estas mujeres hayan quedado en el oMido, a pesar de bién son escritos por 10s museos, instituciones pode-
que muchas de ellas fueran reconocidas y exitosas en rosas que dotan de legitimicad y dan el adjetivo valoso
su tiempo. Se ha dado por valido un canon en el que a toda obra que exponen. Gracias a estas revisiones
1as mujeres aparecen como modelos, como objetos, del canon estan apareciendo nuevos temas y puntos
Nno como sujetos creadores, v de ser incluida alguna de vista que investigar v difundlr, y esta exposicion es
de elas, siempre han sido meras excepciones. A pe- uno de los comienzos para transformar el canon, ya
sar de la gran calidad de estas obras, criterio el cual que adn queda mucho por hacer.

deberia primar en el discurso, han sido silenciadas y Un recorrido de ocho salas en las que el color violeta
enterradas, construyendo una Historia del Arte Occl- te acomparia mientras disfrutas de un conjunto de casi
dental canonica que deslegitima cualquier otra vision.  cien obras de 70 maestras que se incluyen en un mar-
La historiografia feminista esta poniendo en duda estos co cronologico desde el siglo XV hasta el XX Donde
discursos culturales hegemonicos, discursos que tam- resuenan nombres como Artermisia Gentileschi, Ange-
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Natalia Goncharova. Las porteadoras(1911). Centre Pompidou, Paris. Musée national d’art
moderne / Centre de création industrielle. © VEGAP, Madrid, 2023

lica Kauffmann, Clara Peeters, Mary Cassatt, Berthe
Morisot, Mearia Blanchard, Sonia Delaunay o Maruja
Mallo. Muchas de ellas reconocicas gracias al traba-
Jo de recuperacion de sus obras, otras desconociaas
para la mayoria, y otras mostradas de forma inedita en
Espana.

La primera sala, Sorodidad |, La causa delle donne,
alude a una lucha iniciaca por las mujeres desde finales
del siglo X1V por acceder al conocimiento y por avanzar
hacia un mundo donde los derechos de la mujer les
sean concedidos. FPor ello hay obras que simbolizan
el triunfo de la mujer sobre la violencia de género y
los abusos a las mujeres en esta epoca. Resaltando
el tema de Judith y Holofernes, también tratado por
hombres, pero con una mirada mas erotica que en el
caso de las artistas se transforma en una actitud de
empoderamiento.

A continuacion, en respuesta al emperio de los hom-
bres por que las mujeres pintaran flores como un gé-
nero menor surge Botanicas, conocedoras de maravi-
llas, donde se nos muestran bodegones y naturalezas
muertas llenas de detalle y minuciosicad, Le sigue la
sala de llustradas y academicas, que refleja los mo-
mentos de la llustracion en los que las mujeres empe-
zaron a ser mecenas y a particioar activamente en el

e
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Mary Cassatt. Desayuno en la cama (1897 ). The utingtoﬁ Library, Art Museum and Botanical Gardens, San
Marino.
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debate cultural

Orientalismo y costumbrismo es la cuarta sala, que ex-
pone temas muy populares en el siglo XIX en plena
epoca colonial, y en el que las mujeres tambien parti-
ciparon. Despues, Trabajos, cuidados, que muestra a
mujeres trabajadoras en un periodo en el que 1as rei-
vindicaciones feministas estan presentes, entre el siglo
XIX'y principios del XX

Otra sala es Nuevas matemidades, donde vemos la
ViSion fernenina sobre la maternidad, no reflejada hasta
finales del siglo XIX. Cuadros llenos de sensibilidad, de
amor, carifio, pero también un agotamiento palpable
en sus rostros. Sororidad Il Complicidadesnos desvela
escenas de oclo, de amistad y de amor entre mujeres,
aandonos paso a la Uitima sala, llamada Emancipadas,
que nos ubica a principios del siglo XX, cuando hubo
un distanciamiento de la cultura patnarcal v 1las muje-
res comenzaron a adentrarse en circulos artisticos y a

consequir m era es conmuamd luchas, que «
/ﬂ/C/afO% las g@ﬁ@ Fr 58 )7-1954. %ucsh %/[arigﬁ/\/[édchen aus Tehuacan” oder “Sonne und
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Aun tenemos Picasso para rato

La exposicion Picasso 1906: la gran transformacidén se puede
visitar en el Museo Nacional Centro de Arte Reina Sofia (MNCARS)
hasta el proximo 4 de marzo de 2024 para dar por finalizado el

ano Picasso.

Es el 50 aniversario de la muerte del pintor malagueno
y es algo gue se nota en el ambiente, Entradas agota-
das, salas abarrotadas y ningdn tipo de reparo por par-
te del museo para hacer llegar la exposicion agunas de
las obras mas importantes del maestro cubista, La Ultima
gran cita del afio Picasso tiene como punto de encuentro
el Reina Sofia, ano en el gue museos como Thyssen, Gu-
ggenheim o MoMA, entre otros muchos, le han dedicado
grandes exposiciones, Este ario tan solo en Madrid se ha
explorado su faceta de escultor, sus primeros vy sus Ulti-
MOS PAasos, su relacion con grandes artistas de la historia
e incluso su conexion con la moda y con Coco Chanel.
Parece ser gue el mundo del arte se ha detenido durante
un afo para conmemorar una de las mentes mas brillan-
tes del S XX, No es para menos, en las catacumbas de
las ideas picassiana aun subyacen mies de conceptos
deseosos de salr a la luz. La inabarcable carrera de un
genio como €l es como una gran mina de petrdleo, reple-
ta de riqueza e inagotable de momento. Es una naranja a
la que aun le queda mucho por exprimir para hacer uno
de los manjares mas dulces posibles,

El término exposicion resuta ingficaz para definir la mag-

nitud de una muestra gue deberia recibir mas dignamente
el ttulo de homenale. Homenaje a un artista que levan-
taba vy sigue levantando pasiones, homenale a una vida
dedicada al arte, homenaje a las vanguardias, pero, sobre
todo, homenaie a Ficasso vy sus primeros pasos en el
mundo del arte. Eugenio Carmona (comisario de la ex-
pOosICioN) permite gue Nos acerquemos a explorar de una
Mmanera novedosa una eépoca que resulta lejana. Es un
roche de oro, la guinda del pastel de un ano que ha sido
inolvidable. Breve pero intensa, deja con ganas de mas,
pero es que Ficasso siempre deja con ganas de mas.
El recorrido invita a descuorir, mejor dicho, redescubrr la
obra del pintor desde un nuavo punto de vista generando
un momento  de inflexion no solamente en los cuadros
Jel artista esparnol sino también de la propia Historia del
Arte.

La presencia de Pablo Ficasso en una exposicion con-
fima la calidad de la misma. Nombre indicativo de gran
calidad y de redlidades descompuestas, siendo o gue &l
espectador espera encontrarse desde &l primer momen-
to. Para su sorpresa, no resulta asi, decide apostar por

una sala inaugural en la gue se muestran sus pPrimeros
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pasos. Un acierto, siendo fundamental para comprender
el cambio que se produjo mas tarde estableciendose
comparaciones. Una exposicion gque se cocina a fuego
lento, sin prisa, conocedora de que sera capaz de hacer
explotar los sentimientos como los mejores chefs saben
gue haran sentir al comensal cada uno de os sabores v
aromas de sus platos.

La bacanal artistica no se hace demaorar, se presenta
en la siguiente sala mediante una recopilacion de obras
de valor incalculable. La mirada divaga entre los objetos
sin saber muy bien a cual de todos elos atender. Escul-
turas griegas, egipcias, medievales v africanas se dan cita
ademas de con los cuadros de Picasso con otros artistas
como Bl Greco, Corot o Cézanne. Didlogos y discusiones
técnicas se establecen entre las pinturas del genio van-
guardista mostrando las evidentes influencias que recibio
durante sus afios de formacion. En este tipo de exposi-
ciones la informacion ofrecida en ocasiones necesita ma-
rear al espectador con la intencion de aparentar que 10s
vinculos estan bien establecidos. En este caso no es agl,
establece un discurso simple y ameno gue resulta facll
de comprender. La exposicion capta el interés incluso del
visitante mas inexperto en la materia ya que las relaciones
se establecen por sl solas. ANl se encuentra la magia de
la exposicion, en la meticulosa seleccion de imagenes
gue permiten que el discurso narrativo se desarrolle prac-
ticamente sin ayuda.

Conceptos complejos como el anacronismo de los
tiempos se muestran al desnudo vy sin tapujos a traves de
las figuras picassianas. Un nuevo Renacimiento no ya de

la Antiguiedad Clasica sino de todas las épocas posibles

se condensan en la exposicion a traves de hilos argu-
mentales muy bien establecidos. No teme en detenerse
para explicar de forma detalada cada uno de los momen-
tos clave en la vida del pintor. No se repite ni se alarga
de manera innecesaria, No pasa de puntilas por ninguno
de los temas. La exposicion Unicamente fluye de manera
sosegada a traves de una serle de imagenes que pare-
cen avanzar a propio rtmo de la vida.

Una imagen vale mas que mi palabras, una obra de
Picasso equivale a toda la historia de la humanidad. Dice
mas a traves de sus trazos gue de sus conceptos, habla
a través de la expresion de sus rostros y de su experien-
cla. Los hechos vy las evidencias aborda aguello que &l
lenguaje le resulta incapaz de alcanzar debido a sus limita-
ciones. Las ideas vuelan liores al igual gue las palomas de
Picasso. Deambular entre las salas, detenerse en cada
una de las piezas v admirarlas es o Unico que se puede
hacer ante semejante manantial de beleza que supera
todas las expectativas posibles gue se hubiesen creado
previamente,

La logica clasica de una representacion mimética se
plerde totalmente tras llegar a la segunda parte de la ex-
posicion. Nos situamos temporaimente en punto total-
mente atemporal, Las ideas de Vasari o Winckelmann de
una Historia del Arte cronoldgica se quedan en el pasillo
gue se atraviesa antes de reunirse con Femande. Todas
las imagenes se condesan, todo reside en la nada, en la
propia esencia de cada una de las figuras. Semejantes
pero distantes, distintas soluciones para el desarrollo de
las mismas ideas. Se comprende el culmen de la trans-

formacion de sus pinturas, el objetivo conseguido que
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Fig.1. Retrato de Gertrude Stein (1906). Préstamo procedente del MOMA de Nueva York.

NC




levara al desarrollo de la proxima problematica en tormo
a espacio que desarrdlara en los afios siguientes con
el cubismo. Femande muestra a través de su rostro la
capacidad intrinseca de su marido de canalizar la esencia
Unica del retratado al mismo tiempo que de ser totalmente
universal condensando en ela todo tipo de culturas y de
temporalidades.  Estoy seguro de que Picasso leyd La
obra maestra desconocida (1831) de Honoreé de Balzac,
lectura obligatoria para cualguier amante del arte, Mas se-
guro estoy aun de gue comprendio al detalle cada una de
las lecciones que el viejo masstro Frenhofer le daba a su
alumno vy gue sus alumnos relatan de esta forma:

<Ha meditado profundamente sobre los colores, sobre
la verdad absoluta de la linea; pero, a fuerza de blsgue-
das ha legado a dudar del objeto mismo de su busgque-
da. En sus momentos de desesperacion, pretende que
el dibujo no existe y que, con trazos, solo se pueden
representar figuras geomeétricas, o cual esta mas ala de
la verdad, puesto que con trazos y con negro, que No
es un color, se puede hacer una figura; esto prusba que
nuestro arte, como la naturaleza, esta compuesto de una
infinidad de elementos.”

Picasso comprendio la idea v condensd en sus ima-
genes la infinidad de los tempos, la infinidad de lineas y
la infinidad de conceptos para crear 1o que serfan obras
maestras universales. Esto solo se podia consegur de
una forma, mediante la redizacion de numerosos traba-
jos previos y estudios de sus composiciones, algo que
hacla el creador de obras como el Guemica, al igual que

Frenhofer. La exposicion lleva a cabo un evidente esfuerzo

por mostrar esta faceta del genio vanguardista a traves
de mulicles bocetos v cuademnos. Muestra su obsesion
por la perfeccion en la cual todo debia estar sumamente
miimetrado, no dejando nada a la suerte del azar.

En el momento en el que se piensa gue la exposicion
es iInmejorable v que ha conseguido hacer un gran reco-
mdo, consigue sorprender de nuevo al espectador. En
la Ulima sala, ante una mirada atonita y una boca incapaz
de articular ni una palabra se posiciona magnificente el
Retrato de Gertrude Stein (Fig. 1), Milones de sentimien-
tos se liberan ante semejante maestria refigada en una
de las intelectuales mas importantes del momento en la
Cludad de las artes. El cuadro invita a detenerse, andlizaria
v aoreciarla como aquello que es, una obra masstra de la
Historia oel Arte. Bl significado v la importancia de la expo-
sicion quedan aun mas patentes cuando se trata uno de
los termas mas importantes en la carrera de Ficasso, su
relacion con Gertrude Stein. En ese momento uno sabe
gue No se encuentra ante una exposicion cualquiera. Es
una muestra en la que se desarrola un gran discurso en
tomo a grandes composiciones. Reune de manera subli-
me todos los elementos gque se necesitan para gque una
EexpoSICION pase a vivir de por vida en el recuerdo de sus
visitantes,

“Tranquila, con el tempo se acabara usted pareciendo”.
Esta es la frase que le dijo a Gertrude Stein cuando e
djo que no se parecia al retrato. Los grandes maestros,
son incomprendidos en muchas ocasiones, pero su ge-
nialidad reside en saber dar una solucion a cada uno de

los problemas que se les presentan. Esta pintura al final
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acand siendo el retrato favorto de Gertrude Stein, pare-
ciendose reamente al final de sus dias. Se convirtio en un
gran genio y Gertrude Stein paso a la historia, Un final feliz.

El Unico falo que se percibe en esta Ultima saa vy en la
exposicion es el hecho de que no se muestra ninguna
obra de Henri Matisse a pesar de que sl se le nombra
en varias ocasiones en las cartelas. El otro gran genio de
la época con el que establecio vinculos y desarrolld una
gran rivalidad, es merecedor de poseer aguna pieza en
el recormido v mas en esta ubicacion concreta, ya que
también establecio una gran relacion con Gertrude Stein.
Reproche que responde a la incomprensible necesidad
del ser humano de encontrar fallos a aguelo gue roza la
perfeccion,

Un cierre apotedsico para la exposicion y aun mas glo-
roso para el affio Picasso. Ao gue pasara a la historia
por el incontable Nimero de exposiciones que se han
redizado alrededor del mundo. Merece la pena visitar la
exposicion, No solo una, sino milones de veces. Infrava-
loramos la suerte que tenemos de poder gozar de se-
mejante repertorio de obras en nuestro pais de un artista
como Pablo Picasso. La exposicion es capaz de provo-
car furor alos amantes y no tan amantes del arte. Alcanza
lo sublime y lo supera con creces incapaz de dejar insatis-
fecho a nadie. Un recorrido progresivo y detallado que no
deja ningun hilo suelto al azar, taly como hacla el mismo
Picasso, sin lugar a duda uno de los mayores genios del

S XXy de la Historla del Arte.

Alejandro Bellanco Guerrero

Autorretrato (1 906). Procedente del Musée national
Picasso-Paris
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Entre la pintura y la escultura,
un homenaje a Rosa Brun

La exposicion Rosa Brun se localiza en un espacio emblematico
de la capital espafola: la galeria de arte contemporaneo Fernan-
dez-Braso. La ubicacion hace honor a la labor de la propia institu-
cion dentro del mundo del arte desde el siglo XX hasta la actuali-
dad, impulsando desde sus inicios a artistas como Manolo Millares

o Arturo Berned.

Desde el 25 de enero hasta el 27 de marzo de
2024, el visitante puede acudir a la sala vy disfrutar
de la experiencia gue es admirar la obra de la artista
madrilena formada entre su ciudad natal y Granada.

Fermandez-Braso acoge por tercera vez en su his-
toria una exposicion monografica de Rosa Brun, ce-
lebrandose las dos anteriores en 2016 y 2020, La
actual exnibicion se configura como un homenaje al
Ingreso de Brun en la Real Academia de Bellas Artes
de San Fermando sustituyendo a la pintora y esculto-
ra Carmen Laffon, hito desapercibido por la mayoria
de visttantes y gue descubren una vez en el interior.

Las piezas elegidas para la ocasion han sido rea-
lzadas entre 2009 y 2024 vy se disponen a lo largo
de un recorrido gue ocupa las tres salas de la galeria
gue se fusionan con la propia oficina de la misma,
uniendo el ambito comercial vy artistico en un mismo
espacio.

La primera sala da la bienvenida con las piezas col-

gadas sobre una pared blanca gue sinve para des-

tacar las lamativas gamas cromaticas elegidas por
la artista, resaltando instantaneamente y dando una
mayor sensacion de amplitud que colabora con la
volumetria de las plezas. Su disposicion se inserta
en el didlogo que redliza la artista entre la pintura, la
escultura vy la instalacion. En otras ocasiones la obra
de Brun aparece apoyada en la pared, no colgada,
o directamente en el suelo (como en la muestra en la
galeria Rafael Ortiz en Sevila en 2027) impulsando la
misma dialéctica.

Unas obras de menor tamano se albergan en una
sala mas peqguena donde una pantalla digital muestra
un escrito con la informacion general de la exposicion
junto a un listado de consulta con los precios de cada
pieza. Cabe sefalar gue la informacion aportada en
este espacio resulta ciertamente superflua si se es
desconocedor de la obra de Rosa Brun, centrando-
se en su titulacion vy las diferentes exposiciones en
las gue ha participado. Las cartelas individuales de

cada obra tampoco aportan nuevos datos, ya que
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consisten en una catalogacion formal en cuanto a
titulo, afo y material.

Por Ultimo, el tercer espacio esta dedicado al traba-
jo de Rosa Brun con otros materiales como el metal,
siendo este un elemento diferenciador dentro de la
seleccion, que en Clerta manera se siente ligeramen-
te repetitiva. Con este elemento Brun incide en la
intensidad y vibracion del objeto artistico, las texturas
y SU estudio en la pieza resultante.

Todas las obras exhibidas muestran una variedad

Retrato de Rosa Brun

de formas geométricas v gamas cromaticas donde
Brun juega con los limites del arte y su soporte, la de-
finicion de pintura y escultura y el equiliorio dentro del
volumen. A partir de esto se conforman piezas gue
el visitante no logra catalogar en un primer momento,
figuras hibridas. Todo ello aludiendo a la naturdleza a
través del color y suprimiendo toda figuracion. La se-
leccion se inserta dentro del arte abstracto, generan-

do un mundo experimental donde la fragmentacion

y la geometrizacion juegan un papel fundamental.



Elo constituye un hecho comdn en el desarrollo de
la carrera de la madriefia, gue en muchas ocasio-
nes ha hecho referencia a la influencia que Rothko,
Newmann vy el arte minimalista con representantes
como Blinky Palermo han tenido en su obra, que se
encuentra en continua evolucion como se puede ad-
vertir en el recorrido.

Con sus creaciones formula ideas propias de la
abstraccion geométrica que recuerdan en ocasiones
al suprematismo de Kasimir Malévich con la reduc-
cion del arte a formas puras. La utiizacion de mate-
riales como la madera y su conformacion en planos
genera huecos, diferentes puntos de vista, volime-
nes y sombras y, con ellas, lecturas con las que la

obra se expande mas dla de su lmite, de o tan-

gible. En la exposicion el espectador, en busca de
una mayor profundizacion de la pieza, se posiciona
en diferentes puntos respecto a esta sorprendién-
dose de la formulacion propuesta que transmite un
planteamiento equilibrado entre la construccion v la
propia deconstruccion de las formas.

Desde el inicio del recorrdo las piezas parecen
complementarse entre ellas como si Rosa Brun hu-
biera expermentado desde un punto comdn, pPero
dando como resultado diferentes scoluciones dentro
de un conjunto teniendo como gemplo las obras
OCL671 v Procyon. Respecto a esta cuestion sir-
Ve como apoyo el testimonio del artista v catedratico
Juan Femando de Laiglesia para el catélogo de la

exposicion gue se puede consultar de forma online:

Ares I11. (2017). Polvo de latén, madera, tela. Triptico: 200500




‘En Rosa Brun no es posible apreciar coras indivi-
duales como fragmentos separados vy luego uniros
mentalmente [...] sino como flujo continuo, estruc-
tura global” (Silbar en la nieve con Rosa Brun, 2024,

El homenagie a Brun sinve como llamamiento hacia
su figura y sus logros profesionales ya que ademas
de tener una carrera artistica muy amplia y haber sido
protagonista de numerosas exposiciones, ya sean
monograficas o colectivas, ha logrado un hito dentro
del mundo del arte. Actualmente forma parte de una
de las instituciones mas importantes a nivel nacio-

nal y de renombre internacional como 1o es la Real

Academia de San Fermando, un logro merecedor de
una exposicion individual como la presentada en Fer-
nandez-Braso. Lo cierto es que Rosa Brun es una
muestra necesaria para rendir nomenaje a la artista,
un reclamo al merecido reconocimiento de la labor
de la madrilefia.

Del 25 de enero hasta el 27 de marzo de 2024,

(Galeria Fernandez-Braso. Calle Vilanueva, 30. Ma-

dnd. Espana.

Algjandra Sanchez Gutiérez

Perdita lateral. (2022). Oleo, madera. 78x100x23 cm.
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Entre bastidores. Ulla von
Brandenburg en el Palacio de
Velazquez de Madrid

Espacios de una secuencia es una invitacidon a las entrafnas de un
escenario. Exposicion de Ulla von Brandenburg en el Palacio de

Velazquez de Madrid.

Telas flotantes, atrezo v cortometraies  conforman
esta propuesta de Ulla von Brandenburg, que ha traldo
sus reflexiones sobre el espacio teatral al Palacio de
Velazquez en una instalacion inedita.

La muestra plantea una alteracion del papel tradicio-
nalmente otorgado al publico —relegado a un asiento
mientras observa acciones ajenas—, aqui convertido
en protagonista de la accion, vy en testigo de la de otros.

En esta ocasion, la artista no ha optado por los gran-
des cortinajes presentes en gran parte de su obra, eli-
giendo en su lugar telones lisos vy Ivianos que, bajo la
tenue luz de la sala blanca, producen un ambiente inti-
mo gue invita a la introspeccion. Junto a llos, y como
si alguien los hubiese ido dejando con descuido mien-
tras caminaba, objetos de utilerfa se encuentran espar-
cldos por el suelo. Son de un tamario monumental que
lega a resultar comico, pero que ayudan al visitante a
ubicarse en el lugar en el que esta. En particular, la gran
caja de altura humana es el objeto que mas personas

redne a su drededor en un intento por descubrir 1o que

se encuentra en su interior, gemplificando el interés de
la artista por fomentar la curiosidad del visitante.

Sobre las paredes, tres flmes en blanco y negro
proyectan escenas de formas de espectaculo ya en
desuso: un teatro de sombras, acrobacias crcenses
y objetos sometidos a trucajes que remiten a las ex-
perimentacionas del cine mudo con propuestas como
las de Segundo de Chomon. Su contraste con los pa-
neles lisos difumina la temporalidad, haciendo convivir
en un mismo espacio lenguajes artisticos gue en un
principio podrian resultar incompatibles, pero gue son
un cuestionamiento mas de las convenciones gue von
Brandenburg lleva a cabo en su obra.

Las peliculas, con la insinuacion de las sombras, la
jovialidad del circo y los elementos que parecen ser
movidos por una fuerza invisiole, aluden a un sentido
de lo lddico v lo misterioso gue recorre todo el montaje.

Esta exhibicion es una oportunidad de habitar dentro
de un escenario en e gue ni siquiera el visitante sabe

qQué papel va a interpretar. Mediante extensas telas que
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Vista de la exposicion Ulla von Brandenburg. Espacios de una secuencia (2023) en el Palacio de Velazquez.
Archivo fotografico del Museo Reina Sofia.

delmitan espacios semicerrados se induce una intriga
gue lleva al nuevo miemboro del elenco a adentrarse
para investigar qué hay al otro lado.

Las vividas tonalidades se entienden a través de las
teorias de la psicologia del color con las que la artis-
ta acota pequenos estados de emocion, anadiendo
Mas capas sensoriales a la experiencia. Por su formay
configuracion, se reguieren movimientos diversos para
poder acceder a estas secuencias, forzando posturas
gue no se dan en situaciones convencionales vy gue
levan a una obligada consideracion de la manera en

la gue transitamos los espacios, siempre de forma au-

tomatica. Precisamente, la depuracion de las formas vy
de la carga matérica produce un rtmo que profundiza
en esta busqueda de un espacio meditativo. Ademas,
la disposicion no jerarquizada de los elementos permite
que cada persona cree su propio recordo y, por tan-
t0, su propia obra, dando paso a multiples escenas
Unicas vy simultaneas; coras dentro de una obra de las
Que todos son participes v observadores. Asl, el lugar
transitado es activado por la presencia de las personas
en una relacion en la gue una parte no tiene sentido
sin la otra.

En medio del desasosiego de la ciudad, esta pro-
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puesta ofrece un pequeno refugio de reflexion. Perso-
nas deambulando, mirando al techo, hablando entre
ellos e incluso por teléfono, sentados en las silas (para
ver los videos, descansar, 0 ambos), haciendo fotogra-
flas, grabando un audio de WhatsApp. .. son algunas
de las tramas de las que ful testigo durante mivisita; ac-
ciones «nvoluntarias» v Unicas que hacen de cada visita
una experiencia particular de la que se puede ser parti-

cipe hasta el 10 de marzo en el Palacio de Velazguez.

Lucia Xiaorong Forjanes Pérez

Fotograma de The Objects (2009). Cortesia de la artista y de Art: Concept (Paris); Meyer Riegger (Berlin/
Karlsruhe); Pilar Corrias (Londres); Produzentengalerie Hamburg (Hamburgo).
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Monet brilla por si solo en la
oscuridad de CentroCentro

CentroCentro presenta hasta el proximo 25 de febrero la primera
gran exposicion en Espana del pintor impresionista Claude Monet.
La colaboracion del Museo Marmottan Monet ha sido fundamen-
tal para ello ya que el recorrido goza de mas de 60 obras de la
institucion.
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Un dia luvioso v frio de inviero en Madrid puede ser el sonalidad propia. Pinceladas libres que no se someten a
momento perfecto para encontrarse con laluz y la prima-  las reglas, unicas vy distintas por si mismas. Exploraciones
vera de los paisgies de Monet. Un colorido propio de un cromaticas vy técnicas que indagan en la propla esencla

arcoiris repleto de tonalidades, cada una de ellas con per-  de la pintura captando un momento, un instante. Dejando
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al espectador sin palabras, atonito ante semejante ma-
nantial de beleza, © como dijo Luis Leroy en 1874 &
observar su obra mas famosa:

"Solo me decla a mi mismo que, dado oue estaba im-
presionado, tenia que haber alguna impresion en ela ..
iy que libertad, que faclidad de ejecucion! ese paisaje ma-
rno.”

Mis 0jos Unicamente habian podido deleitarse hasta el
dia de hoy con dos obras del pintor ubicadas en el Museo
Thyssen- Bomemisza, a 500 metros de CentroCentro.
Puede que este sea el motivo por el gue sus cuadros
han conseguido superar todas mis expectativas y sobre-
cogerme, generando un aluvion de sentimientos. Prefiero
pensar que su maestria con el pincel v la paleta, presente
en la exposicion, es el culpable de suscitar en mi una
sensacion que se aproxima encarecidamente al Sindro-
me de Stendhal. La vision que tenia en tomo a su figura
y suU arte ha cambiado radicalmente ya que las fotografias
de Intemet no hacen justicia a la calidad de sus pinturas.

Tristernente, agul finalizan todos los elogios positles a
la exposicion. La dura redlidad es que la maravilosa luz
de Monet v sus colores consiguen luminar un espacio
oscuroy decadente. La calidad de la muestra se sustenta
Unicamente sobre la calidad artistica del pintor debido a
un discurso expositivo vacio e incapaz de aportar nada
nuevo a lo gue se habla dicho antes, Cartelas en las que
la exposicion reincide constantemente en los MIsmMos
conceptos e ideas haciendose mondtona y soporifera.
Practicamente ningun dato interesante ni digno de ser

comentado al salir de la exposicion, siendo Incluso mas

50

destacable algunas faltas orto_gFa-ﬁ-cas ém los textos. Ds-
cripciones con un tono poético gue intentan camuflar la
banaldad e ingficacia de la informacion. Lo mas relevante
gue se aporta al discurso expositivo son algunos de 1os
testimonios del propio pintor © de su circulo cercano que
ayudan a comprender en cierto sentido el relato,

Una exposicion para un publico general gue no esta
acostumbrado a los discursos museisticos gue tratan de
explorar puntos de vista novedosos mucho mas comple-
jos. Esto se debe a la increlble camparna de marketing
gue se ha llevado a cabo para captar la atencion de la
poblacion. Esta idea desemboca en que se instalen es-
pacios inmersivos vy pantallas digitales para explicar as-
pectos de la vida de Monet de una forma mas amena. No
es Un punto negativo, cada dia mas museos utlizan estos
recursos para atraer a la gente a sus salas. B problema
viene cuando se da un abuso de los mismos. Las masas
se agolpan en estos puntos de la exposicion v las obras
del artista pasan a un segundo plano. Estos medios pro-
ponen juegos y desarrollan ideas excesivamente basicas
slendo infantiles v tomando al espectador por tonto, ago
gue desentona totalmente respecto al lugar en el que nos

encontramos. El museo se asemeja mas a una ludoteca
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gue a un centro artistico.

Esto no solo es culpa de la exposicion, sino de ague-
los visitantes que le prestan excesiva atencion, Este tipo
de pdblico ademas tambien colabora a gue uno parezca
estar en una cafeteria del centro de Madrid antes que en
un museo. Perdl la cuenta de la cantidad de politonos
distintos que legué a escuchar. Conversaciones fuera de
contexto, como dos sefioras que hablaban de los altos
precios del alouller. Genta caminando por las salas como
sl estuviesen dando un paseo por el Parque de El Retiro.
¢ Este tipo de personas, son conscientes de la magnitud
de las obras que estan observando? ;No pueden de-
jar de lado sus problemas durante un par de horas para
dejarse llevar por las pinceladas de Monet”? Su obra de
los nenufares, entre muchas otras, merece una atencion
especial que se aleja de cuaqguier pensamiento racional,
Entiendo que esto no es problema de la exposicion, pero
es algo digno de comentarse para tratar de prevenir a
quienes visiten la exposicion con la intencion de alegjar-
se de la agobiante realidad. Verdaderamente importante
para aguellos, que, como yo, conciban un museo como
un lugar de desconexion para poder recargar las plas,

En cuanto al discurso, no unicamente resulta vacio en
cuanto a contenido, sino gue resulta desordenado e in-
coherente. En la seccion dedicada a las obras de su jar-
din en Giverny habla una sala dedicada a Londres, por
glemplo. Esta, para mas inr, se contradice a si misma
exponiendo obras de nendfares en su interior. Estos fa-
los evidencian una falta de profundidad en el estudio del

espacio v la distribucion de las obras en cada una de las

sdas. Consigue con ello que la nea discursiva aparente-
mente senclla que se plantea suponga un esfuerzo Por
ser comprendida y seguida por el espectador.

La pregunta final es: ;Reamente merece la pena pa-
gar el coste de la entrada para visitar la exposicion”? La
respuesta es un gl rotundo, e INcluso pagaria mas sin
ningun tipo de problema. Es la primera vez gue las obras
de Monet legan a Madrid vy, aunque sea un discurso ex-
positvo desastroso, es una oportunidad Unica, Muchos
de los madrilerios sera la primera vez que veran una obra
del artista, v ver por primera vez una obra suya es una
sensacion similar a la que uno experimenta cuando lleva a
cabo el primer visionado de la que pasara a ser su pelicula

favorita.

Algjandro Bellanco Guerrero

- laude Mon

Memnufares

19161915 €.
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Sorolla, el paisaje como
cronica de su tiempo

La muestra Sorolla, viajar para pintar. Otra vision de Espafna se
puede visitar desde el 16 de octubre de 2023 hasta el 21 de abiril
de 2024 tras su prorrogacion en el Museo Sorolla de Madrid con
la colaboracion de la fundacién homdnima.

En la exposicion se encuentran reunidos di-
ferentes lienzos que, como el propio nombre
de la muestra indica, hacen al espectador
vigjar de la mano del pintor valenciano por la
Espafa de inicios del siglo XX a lo largo de
las cuatro salas en que se articula.

La exposicion temporal se inserta dentro de
un programa cultural organizado como con-
memoracion del centenario de la muerte del
artista. La celebracion del homenaje no solo
se realiza en Madrid, sino gue se ha extendido
por todo el territorio nacional — e internacional
con exposiciones en el extranjero como es €l
caso de Copenhague — incluyendo peguenas
muestras de los cuadros del artista en diver-
so0s puntos donde trabajo como son: Viagjar
para pintar. Sorolla en Toledo, Viajar para
pintar. Sorolla en Galicia o Viajar para pintar,
Sorolla en San Sebastian. Todas ellas con-
centran su discurso en pinturas que el artista
realizo in situ en cada ciudad, mostrandolas
en los museos municipales para después
confluir en la capital espafiola estableciendo
un dialogo vy relacion entre todas ellas con un
MiSMO mensaje: viajar para pintar. Y es que
estos desplazamientos fueron clave para el
maestro valenciano.

En las obras, Joaquin Sorolla y Bastida re-
presenta paisajes marcados por la técnica
au plein air, heredada de artistas franceses
tan importantes como Claude Monet, mos-
trando la influencia que su recorrido por el
extranjero tuvo en sus lienzos. Esta técnica
permitia al artista pintar fuera del taller, al aire
libre, siendo un relevante progreso en cuanto
al estudio de la luz se refiere, tan importan-
te en la pintura de Sorolla. En la exposicion
esta idea se ve apoyada en una recreacion
de como habria sido una sesion de pintura al
aire libre junto a una superficie digital donde

se proyectan imagenes del propio artista rea-
lizando esta actividad. Dada su maestria con
el pincel y su reconocimiento internacional,
no es sorprendente gque la Hispanic Society
de Nueva York encargara a Sorolla en 19711
unos lienzos que decoraran una galeria del
edificio principal de su sede. La serie se de-
nomino Vision de Espafia v en ella el artista
representd a personajes tradicionales de la
cultura espanola, vistiendo las ropas propias
de cada zona geografica en busqueda de
una identidad nacional gque poco a poco iba
cayendo en el olvido.

En cambio, en la muestra actual del Museo
Sorolla, en los lienzos no hay apenas figura-
cion, siendo los personajes meras pinceladas
rapidas y abocetadas, perdiendo toda signi-
ficacion.

Se trata de otra vision de Espafia, una nueva
perspectiva en comparacion con el encargo
para la Hispanic Society donde el verdade-
ro protagonista es la naturaleza: el mar Me-
diterraneo (destacando Valencia) v las calas
mallorquinas, algunas de ellas asemejandose
a pequefas postales, en la primera sala; la
playa del Cantébrico vy la paleta mas fria en la
segunda; la naturaleza aragonesa y madrilena
junto a los monumentos vy vistas castellanas
en la tercera; vy los jardines andaluces en la
cuarta. Se trata de una compilacion de viajes
por toda Espana desde el plano mas intimo
del artista, donde su propia persona se ve su-
mergida en la inmensidad de lo que lo rodea,
del paisaje y la naturaleza. Y es que eso es
Sorolla, luz y movimiento, playas vy felicidad.
A pesar de ello, en la exposicion se pueden
admirar también otros registros en los que
Sorolla sorprende con un cielo tormentoso,
un mar embravecido vy la violencia del agua
rompiendo contra las olas. Sin necesidad de
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personajes, el artista atrapa al espectador
con sus pinceladas, gque muestran una evo-
lucion a lo largo de los cuadros observando
también el desarrollo artistico del valenciano
a lo largo de los afnos vy la experiencia adqui-
rida, siendo mucho mas expresiva y aparen-
temente descuidada en su ultima etapa. Todo
ello enmarcado en un fondo neutro donde las
piezas se lucen en su maximo esplendor so-
presaliendo el trabajo de la luz vy el color.

Pero en las salas no sdlo se observan cua-
dros situados en puntos nacionales, sino que
también se pueden admirar otras localizacio-
nes como Venecia (ltalia), testimonio de sus
avances en cuanto a formacion en el extran-
jero. Cabe sefalar que el recorrido por las
diferentes ciudades va guiado a partir de una
linea temporal desplegada por las paredes
donde se dispone el afo y ubicacion de cada
pintura, una ayuda esencial para comprender
la disposicion de las piezas y sustentar el dis-
curso de la muestra.

Las obras, a su vez, actuan como testimo-
nio, No solo de la evolucion del artista, sino
también de las ciudades o territorios repre-
sentados. Esos paisajes aridos y casi desnu-
dos representados por el maestro valenciano
actualmente presentan un desarrollo moder-
no con edificios y espacios completamente
diferentes. Sorolla no sdlo fue pintor, sino
también cronista, un artista que trascendia
el plano superficial para ahondar en la pro-
fundidad de los personajes de sus pinturas,
al igual que en los paisajes protagonistas de
sus lienzos. El plano personal entre los lien-
70s y Sorolla tienen como culmen la ultima

sala donde se muestra el paralelismo entre
sus viajes a Andalucia vy la influencia gue los
palacios de Sevilla o Granada tuvieron en su
vida personal. Estos fueron inspiracion para
su vivienda en Madrid, poniendo en relacion
en esta Ultima parte de la muestra cuadros
de jardines andaluces vy su propia vivienda
donde el agua vy la naturaleza tienen un papel
relevante y donde Joaquin Sorolla pasd sus
Ultimos afos de vida.

En Sorolla, viajar para pintar. Otra vision de
Espana el espectador visita a travées de la
obra del artista la geografia, principalmente
espafiola. En ocasiones el asistente inclu-
SO intenta buscar un punto reconocible en
la obra del artista, como un juego en el que
pasado y presente se unen. "jAhi he estado
yol" o "iMadre mia qué cambiado esta todo!”
son algunas expresiones que se pueden es-
cuchar en las salas. Si, todo ha cambiado,
todo menos la facultad de transmitir de So-
rolla, su capacidad de plasmar la naturaleza
en su estado mas puro donde el ser humano
no tiene cabida ante su grandiosidad, ante su
hermosura. De ahi que en las obras no haya
necesidad de incluir a personajes, el propio
paisaje es merecedor de ser protagonista de
la pintura de Sorolla.

Alejandra Sanchez Gutiérrez
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Christer Stromholm: un
autorretrato del sufrimiento

Fundacion Mapfre permite disfrutar actualmente de la exposicion
del fotdgrafo sueco ChristerStromholm (1918-2002).

La muestra se ha inaugurado a el 2 de febrero y podra
visitarse hasta el proxilno 5 de mayo junto con la expo-
sicion "Marc Chagall: un grito de libertad”. Una apuesta
aresgada, pero segura.

La muestra se inaugura el 2 de febrero pudiéndose
presenciar hasta el proximo 5 de mayo junto con la ex-
posicion "Marc Chagall: un grito de libertad”. Una apuesta
aresgada, pero segura. La Fundacion Mapfre expone en
los ditimos tiempos a una serie de fotografos desconoc-
dos para el publico general, hecho que podria ahuyentar
a los espectadores de este tipo de muestras.

Es mediante la creacion de lineas discursivas entre las
obras vy la actudlidad como consigue captar la atencion.
En este caso, como la mayoria de los museos, lanza un
mensaje de paz vy tolerancia frente a la situacion convul-
sa de tensiones, guerras y conflictos que se producen
en diversas zonas de nuestro planeta. Esto o consigue
no Unicamente a través de la cora de Stromholm, sino
también mediante la exposicion gque presenta de Chagall,
como hace referencia Meret Meyer, co-comisaria de la
exposicion del pintor: "Estos dos artistas tienen pasados
y origenes distintos, pero han luchado por los mismos
valores”,

Un discurso sencillo, correcto y poco arriesgado siendo

facil de comprender para acercamos un Poco Mas a la
figura del fotografo. Un orden cronaldgico v lineal gue co-
mienza con una peguena introduccion biografica aproxi-
mandose a un estlo fotografico muy personal. Esta parte
de la exposicion se sitla en la planta principal donde ade-
mas de algunas de sus fotografias se observa tambien un
cortometraje que consigue ensenar su lado mas intimo.
La segunda parte de la exposicion, ubicada en la parte in-
ferior, es en la que reside la fuerza de la exposicion. Traza
un recorrido en el gue incide especialmente en su relacion
con Espana durante la Guerra Cwil y la posguerra mos-
trando el sufrimiento v el dolor de personajes andnimos.
Una vision especial en tomo al tema de la muerte que
oscla entre lo simbdlico v o explicito, consecuencia del
suicidio de su padre cuando él tan solo tenia 16 anos.
Una vida vacia de colorido, representada a traves de ima-
genes en blanco y negro con la que muestra su forma
de percibir el mundo. Un artista implicado en la realidad
social del momento, aungue como indica Estelle af Malm-
borg (comisaria de la exposicion): “Tenia un interés politi-
CO, pero, sobre todo, queria luchar contra las injusticias”,
Expresa la crueldad del mundo de una manera totalmen-
te subjetiva en la que los personajes colbran vida para

mostrar una cotidianeidad que a medida que se avanza



resulta mas desgarradora,

Termas como la incomprension social y la angustia per-
sonal se apoderan de sus composicionas. Algunos de los
proyectos mas importantes de su carrera son Fotoform o
Poste Restante que le permitieron publicar sus fotografias
y le catapultaron a la fama. Realiza también unas marawvi-
losas fotografias a personajes de gran prestigio nacional
e internacional como Marcel Duchamp, Antoni Tapies o
Eduardo Chilica. Sin embargo, la sala que resalta entre el
resto es donde se muestra la serie Le place blanche, la
cual la comisaria define como magnifica. Se trata de una
serle donde se muestran imagenes de transexuales que
se velan obligadas a trabajar en la noche parisina debido
a su condicion personal.

Puede parecer contradictorio e irelevante en compara-
clon con el resto de fotografias, sin embargo, observando
esta sala desde un punto de vista mucho mas emocional
y persona se llega a comprender su importancia. Son
personaes marginados e incomprendidos a nivel social,
motivo por el cual Stromholm empatizaba con elas. Vio

en su particular situacion a st mismo reflejado, un lugar

en el que sentirse seguro dandose cuenta de que No era
el Unico que se encontraba en esa situacion. Un punto
de inflexion tanto a nivel artistico como personal. Mujeres
retratadas en su ambito intimista que a diferencia del resto
de la sociedad no trataba de denigrarlas, sino de digni-
ficarlas dandolas unos nombres y una cara. Personajes
gue al igual que él, se encontraban perdidos y gue le ayu-
daron a encontrarse dandole una identidad propia. Enco-
miable el atrevimiento de la fundacion de darle voz a un
fotograio con un mensaje tan profundo. Apuestan por un
personaje que no vende entradas con su nombre, sino
gue cautiva con sus imagenes, a diferencia de la mayoria
de las exposiciones gue encontramos hoy en dia.

El discurso a pesar de ser sencllo funciona a la perfec-
cion, ya que camina de la mano de las fotografias que
reflgjan a la perfeccion la belleza del sufrimiento y el horror
de lo cotidiano. Un aclerto que invita a la reflexion una vez
que se abandona la exposicion invitando a cada uno de

NOSOtros a mejorar el mundo y luchar contra las injusticias.

Algjandro Bellanco Guerrero
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