Diversidad en la coleccion CAAC.

La mirada fotografica de Alberto Garcia-Alix

RICARDO LEON MORO

El comienzo de la exposicion que nos ocupa no puede ser mas impactante y se convierte en toda una declaracién de
intenciones. Un recorrido por algunos de los trabajos mas representativos de Daido Moriyama, y de algunos de los
representantes del accionismo vienés.

Daido Moriyama (Osaka, 1938) fue objeto de una exposicion en el CAAC, celebrada en 2007, con el titulo: Daido
Moriyama, retrospectiva desde 1965, en la que se presentaba como uno de los integrantes de toda una generacion de
fotégrafos nipones que renovo el panorama de la fotografia después de la Segunda Guerra Mundial. Surgida en torno a
la revista Provoke, fundada en 1968 y de la que s6lo se publicaron tres numeros, sirvié para expandir un estilo y un
lenguaje nuevo que se definira esencialmente por tres rasgos -grano, barrido y desenfoque- con los que reflejaran el
colapso de los valores tradicionales en la sociedad japonesa de posguerra.

El segundo rasgo que define su obra sera el objeto de su fotografia y su forma de trabajar. El lado oscuro de la ciudad
contemporanea, a veces los lugares mas sordidos, la vulgaridad de lo cotidiano, la arquitectura marginal, la entrada de
los burdeles, carteles publicitarios, alambradas, acumulaciones de neumaticos, en definitiva, la misma estética
consumista de los amantes del pop, tan magnificamente representada en ese mosaico fotografico titulado Daido hysteric
n°4, de 1993. La calle es el objeto de su fotografia y captada de forma rapida, compulsiva, coincidiendo en buena
medida con los miembros de la beat generation y, especialmente, el suizo Robert Frank. La belleza no le interesa. En su
obra, la vida cotidiana dura veinticuatro horas, dice José Lebrero. Mientras unos salen a la calle a buscarse el sustento,
otros regresan exhaustos de la noche agotada.

En el catdlogo' que acompafiaba a la muestra celebrada en el CAAC, su entonces director José Lebrero Stals,
abiertamente califica la fotografia de Moriyama con el apelativo de «callejera» que, por otra parte, se ha convertido en
un amplio género que practican numerosos fotégrafos. Explica Lebrero que Moriyama ha dado cuenta, a modo de relato
ciclico, de que es precisamente la vulnerabilidad de la calle la que hace posible la heroicidad anénima de muchos
gestos cotidianos, e incluso casi vulgares, que se convierten en salvadores. En el centro del corredor principal de la
exposicion podemos contemplar tres elocuentes obras que bien ilustran las palabras de Lebrero: Flor acuatica artificial,
1990, (150 x 100 cm), una suerte de bodegodn floral contemporaneo donde cualquier poética convencional es sustituida
por la irrupcion de esa mano; el desconcertante retrato infantil Trio-Mutsumatsuhima escénico de Japdén, 1974, (100 x
150 cm), que bien podria representar a esos héroes anénimos en medio de la vulnerabilidad de la calle; y Misawa, 1971,
(90 x 115 cm), ese retrato de un perro callejero que podria encarnar el alter ego de Moriyama.

«Nos hemos quedado sin referencia, no hay centro ni limite en el mundo fotografico que reine Moriyama; y nos queda,
cémo no, la mirada pornografica, esa forma vivaz de observaciéon que aun permite distancia para evitar la doliente
experiencia de mirar lo que ha desaparecido para siempre». Con esta elocuente reflexion de Lebrero? podriamos
contextualizar la impactante obra que abre la exposicion: Kagerou [Efimera], 1972, (100 x 150 cm), y que, como
deciamos, parece querer preparar el animo del visitante a lo que va a contemplar después.

El propio Moriyama define a menudo como concibe él la fotografia®. Afirma que no es un medio para crear un arte
hermoso, sino que es una forma Unica de encontrar una realidad genuina en un punto su tiempo y los enormes
fragmentos del mundo que nunca puede cubrir sacando fotos.

Minoru Shimizu* afirma con rotundidad que «la fotografia de Moriyama nos deja libres». Sin duda esa es la actitud con la
que debemos enfrentarnos a esta brillante exposicion.

El protagonismo de este inicio de la exposicion es compartido con otro conjunto de fotografias no menos llamativas y
que aun hoy conserva, a nuestro juicio, su caracter polémico y perturbador en el mismo grado, o acaso acentuado por
las circunstancias que vivimos. Nos referimos a los artistas pertenecientes al llamado accionismo vienés, que fueron
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objeto de una extraordinaria exposicion en 2008, en el CAAC, comisariada por Pilar Parcerisas. Y en cuyo catalogo,® el
entonces director, José Lebrero, expresaba a propésito de estos artistas que: «no conviene olvidar que son los hijos del
horror nacionalsocialista y la contienda mundial que acabé con millones de muertos, cientos de miles de desplazados y
finiquitdé de modo radical las esperanzas propuestas por las vanguardias utépicas europeas (...) su extremismo resulta
en nuestra opinion un fendmeno artistico de alto interés contemporaneo cuando de un modo sutil comprobamos que la
violencia se instaura por doquier tras una aparente y falsa paz universal». Casi un cuarto de siglo después,
comprobamos que las palabras de Lebrero no pierden significado ni sentido de la oportunidad. Como él mismo dice, se
trata de una de las aportaciones mas inquietantes y radicales del arte austriaco de vanguardia por su capacidad de
haber influido profundamente en generaciones posteriores de artistas de todo el mundo.

La comisaria de la exposicion sintetiza perfectamente las intenciones de los dos primeros artistas representados en la
muestra cuando dice que: «los accionistas vieneses, en ese regreso inicial al pasado, toman de la Secesioén vienesa la
pulsién de la muerte, intimamente unida a Eros, otro impulso primitivo, que se ve superado por el deseo de liberar el
cuerpo de las tensiones y regresar a lo inorganico. Mas alla del principio del placer esta la muerte»®.

Giinter Brus (Austria, 1938-2024) esta representado por tres piezas que forman un todo bajo el titulo de Automutilacion,
de 1965, (38,5 x 29 cm c/u.) que ilustran a la perfeccion lo que defiende Parcerisas, i.e., que en Brus, la pulsion de la
muerte, la Todestrieb, vence a Eros, mientras que en Muehl sera Eros quien venza a la muerte. Del austriaco Otto
Muehl (Austria, 1925-Portugal, 2013) podemos contemplar dos fotografias en color que corresponden a la Accién
material num.25: El oido, palangana, ejecucion, fechadas h.1960, (28,5 x 28,5 cm c/u.) en las que el cuerpo humano es
tratado como un objeto, la persona es materia. El tercero de los grandes protagonistas del accionismo vienés es
Hermann Nitsch (Austria 1938-2022) para quien, segun la comisaria,” «Eros y Thanatos se unen en igualdad de
poderes para crear una obra de arte total» dos de sus fotografias pertenecen a la Accién 52 de 1964, otra a la Accién
42 de 1963, y las dos ultimas a la Accién 72, de 1965, todas fotografias en b/n (24 x 29,5 cm). Todas ilustran claramente
esa idea que subyace en la obra de los integrantes del grupo vienés, y es que hay una «conciencia de la carne y el
cuerpo como recipiente de dolores, de los que se desprende un erotismo de la crueldad. La belleza de la fealdad y el
sufrimiento enclavado en la propia carne», como los define Parcerisas.

Junto a este breve pero interesante recorrido por algunos representantes del accionismo vienés, se muestran los
testimonios fotograficos de algunas mujeres artistas con un marcado componente feminista. La primera es Ana
Mendieta (Cuba, 1948-EE. UU., 1985) con Venus negra, 1980, (100,5 x 135,5 cm). La malograda artista cubana cuyo
dramatico final aun genera numerosas dudas acerca de la responsabilidad de su pareja el escultor Carl Andre acusado
de arrojarla por la ventana de su apartamento, pero exonerado finalmente del delito de homicidio. La pieza es uno de los
numerosos ejemplos de su obra en los que propone un particular encuentro entre el cuerpo y la naturaleza, una especie
de hibridacion entre el body art y el land art pero con un profundo significado femenino, feminista y, con frecuencia,
sexual. Todo ello como alusion a su deseo de retorno a la tierra natal cubana.

El trabajo de Valie Export (Austria, 1940) fue objeto de una exposicion en el CAAC, en 2004, con el titulo: Valie Export.
Un dia en 19678, Se trata de una de las artistas conceptuales mas reconocidas de la Europa de la segunda mitad del
siglo XX, que se ocupa del arte corporal, trabajando el video, cine, fotografia, performance e instalacion, con el objetivo
de contrarrestar el dominio patriarcal en el arte y la sociedad contemporanea. Su obra esta excelentemente
representada con dos interesantes series. La primera hace referencia a sus reflexiones artisticas y accionistas sobre la
visibilidad de las posturas como expresién de estados internos, cristalizando, a comienzos de la década de los 70 en la
serie Body Configurations, de la que aqui podemos ver tres piezas muy significativas: Figuracion, versién A;
Configuracion con mano roja; y Cama de escaleras, todas ellas correspondientes a 1972 (42 x 61 cm c/u). Una
escenificacion performatica de la reflexion dialdgica entre el cuerpo y la arquitectura, de la que se ocup6 ampliamente la
artista austriaca en esos afios. En casi todas ellas, las lineas negras o los elementos pintados sobre la imagen
fotografica sirven para enfatizar la tensidn entre el individuo, en este caso ella misma, y el contexto ideoldgico o cultural
que da forma

a la realidad urbana. Ella misma las califica asi: «Vistas como poses plasticas, como imagenes o esculturas vivientes,
mis configuraciones fotograficas corporales no son tan sélo las reproducciones de las figuras (geométricas o humanas),
sino también historia cultural y sociografica (...) Mis imagenes fotograficamente estaticas, mis clichés, desenmascaran
los codigos culturales del cuerpo».

SAccionismo vienés. Giinter Brus, Otto Muehl, Hermann Nitsch, Rudolf Schwarz-Kogler. Obras de la Coleccion Hummel. Catalogo
CAAC, Sevilla, 2008, p.5.
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TIbid.

8Valie Export. Un dia en 1967. Catalogo CAAC, Sevilla, 2004.



La segunda serie es mas conocida aun, y explicitamente provocadora: Pantalones de accion: panico genital, 1969, (66 x
44 c/u). La artista, que cambid su nombre en 1966 y para ello se inspir6 en una marca de cigarrillos de bajo precio
(Smart Export): Valie (por la feminidad) + Export (por marketing) autocalificandose® de mercancia e identificandose con
un producto, los cigarrillos, que en esa época son un atributo de virilidad; y porque no queria tener ni el apellido de su
padre, ni el de su marido, quiso desligarse expresamente del accionismo vienés por considerarlo un ejemplo mas de la
dominaciéon masculina. En esta serie fotografica ilustra una performance que llevé a cabo en un cine porno de Munich
donde irrumpié «armada» con una metralleta de juguete y vestida de cuero negro y tejanos, aunque con un estratégico
corte en sus pantalones que exhibia de forma clara y provocadora sus genitales. La sala se vacid y la violencia,
tradicionalmente asociada a lo masculino, invirti6 sus términos convirtiéendose ella en una amenaza para esos
consumidores de pornografia. Ella tenia 29 afios, y era 1969 un afio clave para el movimiento feminista que
experimentaba un segundo momento de autoafirmacion.

Vinculada a la popularmente conocida como Escuela de Boston, encontramos una obra de la singular fotégrafa
norteamericana Nan Goldin (Washington, 1953): Naomi presentando un espectaculo. The Other Side Boston, 1973
(50,8 x 40,6 cm). Si ciertamente no es una obra de las mas representativas de su larga trayectoria, si define bien sus
comienzos, con esa intencién de la artista de dar voz y representacion a los tradicionalmente marginados e incluso
excluidos del campo de la imagen, como lo califica Benjamin H. D. Buchloh en su ensayo sobre «Retratos/Género:
Thomas Struthy, incluido en el catdlogo De lo humano™. Como él dice: «la obra de Goldin envia estas imagenes del
«otro» a los impulsos pandpticos de su taxonomia social y a los deseos voyeuristicos de su clientela, coleccionistas e
instituciones». La fotdgrafa hacia protagonistas de su obra a las drags queens, como Naomi, demostrando su empatia y
admiracion hacia ellas y siendo testigo de su proceso de transformacion fisica, retratandolas en numerosas ocasiones,
dentro y fuera del escenario.

A continuacion podemos contemplar un gran mural, formado por trece fotografias, del aleman Jiirgen Klauke
(Alemania, 1943) para el que la performance es un medio de provocacion que sirve para hacer reflexionar a los
consumidores de arte. Utiliza no solo la fotografia sino también el video. Trata de ocuparse de las grandes cuestiones
que afectan al hombre actual: las relaciones de poder, el ansia de autoridad, la sexualidad, los comportamientos
politicos...

La pieza exhibida se titula: Self performance, 1972 (57 x 41,5 cm c/u), es un buen ejemplo de su modus operandi, en el
que la mayoria de las veces utiliza su propio cuerpo como vehiculo para ilustrar sus tesis. Ademas, muestra su habilidad
para el empleo del mural compuesto de imagenes independientes, susceptibles de ser leidas en cualquier direccion, ya
sea en el sentido formal como de contenido. A menudo utiliza el disfraz, el uso de esperpénticas protesis, mascaras, etc.
asi como signos de violencia que lo vinculan también a la corriente del accionismo. Sus imagenes suelen ser
provocativas poniendo muchas veces el acento en la diferencia de género o en cuestiones de identidad.

Ann-Sifi Sidén (Estocolmo, 1962) es otra artista que practica el video, la performance vy la instalaciéon ademas de la
fotografia. En este caso, contemplamos la pieza titulada Estudios para fideicomiso, 2000-2001, (28 x 23 c/u), un diptico
conformado por dieciséis fotografias donde contemplamos a la propia artista, en cuclillas, en actitud de orinar. El titulo
hace referencia a la tradicién aristocratica sueca del fideicomiso, segun el cual, el primogénito hereda todo el patrimonio
familiar, pero sélo podia beneficiarse de él. Cuando moria, toda la propiedad pasaba al siguiente heredero. La serie
fotografica tiene el paralelo de una escultura en bronce que representa a la artista con idéntica actitud, como queriendo
reflejar su opinidn sobre esa tradicion, asi como ironizar sobre las fuentes que representan hombres orinando, como el
célebre Manneken Pis de Bruselas."

El acto de orinar, como equivalente a marcar el territorio en el reino animal, es asumido por la artista como una manera
de subvertir, de desconcertar y mostrar algo que es familiar y extrafio a la vez, como nos dice Montse Badia' en los
comentarios de las cartelas de la exposicién Arte de comportamiento e imagenes sociales del cuerpo, celebrada en el
CAAC en 2013.

Sin duda, uno de los capitulos mejor y mas ampliamente representados en la exposicion es el que se dedica al retrato,
cuya lectura aborda de forma muy clarificadora el catalogo de Alberto Martin®™ titulado De lo humano. Fotografia
internacional 1950-2000 y que forma parte de la misma exposicion. El rostro, el cuerpo y la identidad, son los tres
elementos que pueden ayudar a condensar lo que supone y pone en juego la practica del retrato, segun explica Alberto
Martin. Y, dentro de ellos, es el rostro el que domina el género, y se ha configurado como el elemento paradigmatico que
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lo define. Tan importante como su presencia es su ausencia, mediante su negacién o transformacion, por ejemplo,
mediante la mascara o el disfraz. Y similar dualidad podemos encontrar en el cuerpo, convirtiéndose ambos en piezas
clave en la definicion del sujeto y el juego de identidades que se ha expresado en las ultimas décadas a través de la
practica del retrato fotografico™.

El trabajo sobre la pose, el gesto, la indumentaria o las referencias a una iconografia clasica preferentemente pictérica,
son procedimientos a los que se recurre con frecuencia en la practica del género a partir de los 80, segun Alberto
Martin'®. Obras de apariencia muy estetizante, elegantes y bellas, que se sirven de la cita histdrica para vehicular un
discurso critico.

Es el caso de Andrés Serrano (Nueva York, 1950), con su recurso de la iconografia religiosa para representar
personajes que se situan en los limites de la aceptacién social, como es el caso de su pieza titulada Una historia de
sexo (Antonio y Ulrike), de 1995, (100 x 85 cm). Y que nos presenta una suerte de piedad en la que se invierten los
valores de género y la propia edad de los protagonistas.

«Técnicamente sus fotografias se caracterizan por no sufrir retoques ni manipulacion en el laboratorio, limitandose a un
proceso de ampliacion de formato dependiendo de la serie, obras realizadas en estudio, siendo sus modelos por lo
comun, personas anoénimas encontradas en la calle cuya personalidad ha despertado el interés del artista (...) donde
hay una puesta en escena de la dramaturgia representada. Fotografias muy clasicas en su concepcion formal,
encuadre, tratamiento luminico, revelandose en ocasiones la deuda contraida para con la pintura clasica, asi como con
los medios de comunicacion. Obras donde el argumento por sobrecogedor y violento que sea no carece sin embargo de
atraccion y de belleza, aunque esta, sea una belleza convulsa e incluso siniestra» .

De Carrie Mae Weems (EE. UU., 1953) se han seleccionado tres piezas correspondientes a la serie Eslabon perdido,
de 2003: Eslabén perdido; Eslabén perdido, libertad; Eslabon perdido, justicia (94,4 x 66,6 cm. c/u), que se enmarcan en
el contexto de The Louisiana Project. En ellas, la artista nacida en Portland, Oregén, indaga en las tradiciones del
llamado Mardi Gras, la expresion francesa que da nombre al Ultimo dia de carnaval, en el que se celebra el desfile
previo al miércoles de ceniza.

Weems la utiliza como pretexto para explorar sobre las dinamicas raciales y de género heredadas del pasado. En las
fotografias, con un sobrio b/n, vemos a Weems vestida con un elegante traje de chaqueta, enfundadas sus manos con
guantes blancos y cubriendo su rostro con diferentes mascaras. Oculta tanto su identidad racial como sexual y, ademas,
alude al caracter racista del célebre disfraz de gorila que parodiaba a la poblacién negra en los desfiles del carnaval del
siglo XIX en Nueva Orleans, en los que sélo participaban blancos.

Ahora Weems invierte los roles de raza y género enmascarando su identidad como mujer afroamericana. Es capaz de
subvertir la tradicion del enmascaramiento: ahora es la mujer negra la que puede dirigir su mirada hacia cualquiera
mientras oculta su identidad detras de una mascara de gallo, de asno o de elefante.

Completa este recorrido por el trabajo de grandes fotdgrafas, dos obras seleccionadas de la espafiola Cristina Garcia
Rodero (Puertollano, 1949), Llanura del Norte (Ojos blancos), 1998 y Llanura del Norte (Cara de nifio), 2001, (80 x 119
cm. c/u), que corresponden a la serie Rituales en Haiti, un viaje por el vudu en un pais de desigualdades, contrastes y
profunda espiritualidad.

«Son vanas las palabras que pretenden acercar unas imagenes cuya riqueza, complejidad, entrega y generosidad abren
las puertas de mundos desconocidos y visiones celestes. Simplemente tratan de eludir la glosa y la parafrasis, tratan de
decir simplemente: mire. Nunca satisfecha, siempre en busca de un absoluto que devuelva la fotografia a su simple
estatus de fabricante de iconos, Cristina Garcia Rodero reinventa la nocion de documentalismo. Nos dice decididamente
que es indispensable mirar de verdad, que ver no es suficiente. Que seria preciso saber y que las imagenes no saben
nada mas que la sublime superficie que disimula lo real»"".

El fotdgrafo, recientemente desaparecido, francés de nacimiento, aunque espafiol de adopcion Pierre Gonnord,
(Francia, 1963-2024) segun Alberto Martin,'® otorga en sus retratos a cada sujeto la representacion de si mismo, los
personajes de sus imagenes se construyen en si mismos y no remiten a otro lugar mas que a su propio ser. En la
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exposicion podemos comprobarlo con las espectaculares piezas tituladas Diego y Concepciéon, ambas de 2006 (165
x125 cm. c/u).

Los dos trabajos corresponden a la exposicién Paris Sevilla de 2007, que tuvo lugar en la galeria de Juana Aizpuru, en
Madrid, y en las que se ponia en paralelo los personajes encontrados en los barrios marginales de la capital francesa,
sobre todo provenientes de la Europa del Este tras la disgregacién de la Unién Soviética, e inmigrantes africanos, a los
que suma una espectacular galeria de gitanos de las Tres mil viviendas de Sevilla, con los que convivié de forma
estrecha trabando incluso lazos de amistad.

Su concepto del retrato no es antropolégico, porque descontextualiza al tipo separandolo de su realidad social. Lo que le
interesa es su fuerte capacidad expresiva y, sobre todo, convertirlo en obra de arte, explorar en sus cualidades
plasticas. Para eso utiliza de forma magistral la luz, subrayando cada uno de los rasgos del sujeto para extraerle todo su
potencial.

En las salas laterales se han dispuesto las obras de otros artistas buscando una cierta coherencia, unas veces en torno
a la unidad tematica, otras en torno al género o incluso a la pertenencia a alguna asociacion de fotégrafos.

En la primera, encontramos la obra del fotégrafo sevillano Roberto Luna (Sevilla, 1949) un poliptico S/T, 1979-1981,
(17,9 x 23,8 cm c/u), formado por seis fotografias que representan aulas abandonadas de antiguos colegios. El artista,
que durante una década compaginé la profesion de fotdgrafo con la de arquitecto, ha optado, sobre todo, por la
fotografia desde 2005, después de haber recibido importantes reconocimientos especialmente en su labor de
rehabilitacion o restauracion de edificios. En 1978 habia recibido una beca de la Fundaciéon Juan March para la
realizacién de la serie de fotografias Sevilla: la destruccién de la ciudad, 1o que pone de manifiesto su interés en vincular
esas dos grandes pasiones, asi como su preocupacion por la conservacién del patrimonio, de lo cual son testimonio las
obras expuestas.

De José M. Guerrero (Granada, 1979) se muestran tres piezas tituladas: Cuartel de Espaldilla Pol. Ind. La Red, Sevilla,
2005; Sevilla, 2006; y Cuartel de Espaldilla Pol. Ind. La Red, Sevilla, 2006 (43 x 65 cm. c/u). Diplomado en Arquitectura
técnica por la Universidad de Granada, Guerrero, en 2002, abandon6 su trabajo para dedicarse a la fotografia. El mismo
dice que le interesa: el paisaje, su representacion a través de la fotografia y el modo en que lo percibimos a través de la
imagen. El paso del tiempo, la memoria, el olvido, es el tema fundamental de su proyecto Efimeros, al que pertenecen
las piezas en exposicion. Lo ha llevado a cabo en zonas de extrarradios de ciudades, centrandose en ruinas urbanas y
rurales. Trabajar en series y no con fotografias Gnicas contribuye, segun el artista, a la elaboracion de su discurso®.

En el afio 2013, el CAAC presentd una exposicion titulada Abstraccion postpictérica que reunia una serie de obras de la
coleccion, desde los afios 60 y 70 hasta la fecha, relacionadas con la abstraccion. Incluia, sobre todo, obras pictéricas:
Gerardo Delgado, Pablo Palazuelo, Soledad Sevilla, Ignacio Tovar, José Maria Sicilia; puestas en dialogo con algunas
instalaciones escultéricas y con la fotografia de Wolfgang Tillmans (Alemania, 1968) titulada Neutral Density B, (240 x
605 cm). Se trata de una monumental obra con la que el fotdgrafo aleman se introduce plenamente en la abstraccion.
Su trabajo ha oscilado desde una imagen concreta, realista, a veces incluso reivindicativa, hasta la plena abstraccion en
la que parece percibirse un discurso que proclama su vision optimista del mundo. Sin duda que una obra asi expresa, al
menos, un canto a la libertad. Caracteriza esta pieza el uso de la manipulacion conceptual en el proceso fotografico
hacia la busqueda del detalle compositivo y la experimentacion con el color, por el que Tillmans siente fascinacion, lo
que le lleva en ocasiones, como aqui, a sobrepasar los limites y las definiciones de la forma fotografica.

Juande Jarillo (Granada, 1969) trabaja con fotografia y video en una obra cuyo objetivo es la busqueda de un efecto de
sorpresa, extrafieza e inestabilidad en el espectador. S/T, Témbola, 2007, (85 x 120 cm), es un interesante ejemplo de
que sus fotografias no buscan crear un discurso a través de una secuencia o en una serie, sino que, de forma Unica,
aislada y cerrada, plantean una llamada de atencion al espectador hacia una realidad que en su cotidianidad pasa
desapercibida. Lo vulgar, lo banal, lo absurdo y cotidiano observado desde cierta distancia, puede ser, a veces, el
recurso mas eficaz para invitarnos a romper con el devenir imparable de nuestra existencia.

Jorge Yeregui (Santander, 1975) es un artista visual, arquitecto y docente que investiga sobre la construccion del
paisaje y la transformacion del territorio. En uno de sus primeros trabajos S/7, 2005, (90,4 x 58 cm c/u), pertenecientes a
la serie El valor del suelo, Yeregui nos plantea, a modo de sugerente triptico, la secuencia en la que el individuo, una
pareja o un nucleo familiar, ve realizada la ilusion de sus suefios: la vivienda unifamiliar que le fue ofrecida en el punto
de informacién y venta de la promotora inmobiliaria. Un recorrido a través del tiempo que ve cumplidas las expectativas
de algo que es un derecho bésico para desarrollar un proyecto de vida: la disposicion de una vivienda, y que en la
mayoria de las ocasiones se refiere a una segunda residencia como objeto de disfrute o inversion; pero que, al mismo
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tiempo, se convierte en un elemento transformador del entorno y, a menudo, ha afectado de forma cuestionable a
nuestras ciudades. Y todo ello con ese lenguaje fotografico pretendidamente frio, distante, analitico, con imagenes
siempre frontales, y que reproducen el mismo lenguaje publicitario que emplean las agencias, por lo que no deja de ser
comprometido y, por ello, se hace mas atractivo.

La sala se cierra con dos obras de Carlos Pérez Siquier (Almeria, 1930-2021), ambas con el mismo titulo: Roquetas de
Mar, 1975, (99,5 x 99,5 c/u), el fotégrafo almeriense cuya obra, tanto artistica como tedrica, se considera trascendental
para la historia de la fotografia espafiola. Pionero de la vanguardia fotografica, el valor de su aportacion como
cofundador del grupo Afal esta recogido en una sala de esta exposicion. Como sefiala Rosa Olivares: «En sus trabajos
posteriores, la estética y la forma de trabajar cambia sustancialmente, dejando el blanco y negro y sumergiéndose en un
colorido caracteristico del sur, alegre y muy en consonancia con la estética pop que define esa época. La serie La playa,
a la que corresponden estas imagenes de Roquetas de Mar, ya no buscan al individuo, sino fragmentos, detalles, con
una ironia y con una construccion interna en la que prima el estilo pop que definira su trabajo posterior. Esta suerte de
documentalismo vanguardista ya estd mas cerca de la pintura y cada vez mas distante de esa penumbra caracteristica
de épocas anteriores. Ademas, es una muestra de la capacidad de transformacion que denota la madurez del artista»?.

La siguiente sala, al otro lado del corredor principal, esta dedicada en exclusiva al trabajo de varias mujeres artistas. El
fondo lo ocupa la espectacular obra de Maria Cainas (Sevilla, 1972): serie La virtud demacrada, 2008, (100 x 70 cm c/u).
En concreto, se trata de las siguientes piezas: Los traperos del alma, La vagina postrera, Si duerme es que esta viva, El
blues de la lujuria, El se fue. Fotomontajes digitales, de metacrilato sobre aluminio. La artista que se autodefine?' como
hacker cultural, video-guerrillera, archivera de Sevilla, Doctora Frankenstein, Virgen Terrorista del Archivo... enlaza con
la tradicion de los grandes fotégrafos que, desde el comienzo de la historia de la fotografia, abordaron el procedimiento
del fotomontaje para recrear la realidad: Rejlander, Heartfield...Como ella misma dice refiriéndose a la serie: «En ella,
partiendo de la intensa imagineria y aliento visionario de artistas como Goya, Fuseli, Caravaggio y Duchamp, entre
otros, de escenas de peliculas que pasean por el amor y la muerte e iconografia contemporanea procedente de internet
o del lado salvaje de la vida, se forja una cosmogonia digital barroca, un infierno lidico de simbolos que reivindican la
pornografia como lenguaje creador. Un mundo en el que todo empeora a la vez que mejora, manteniendo nuestros
anhelos y perversiones vivos».

A su lado, podemos contemplar las obras de Cristina Lucas (Jaén, 1973): La anarquista, 2004, y Las fascistas, 2004,
(110 x 140 cm c/u) en las que, como nos explica Rosa Olivares? al incluirla en sus 7100 Fotdgrafos esparioles, «Una
estructura narrativa claramente influenciada por una cultura basada en la imagen en movimiento y el cine, marca toda
su obra. Una narratividad que enlaza las ideas que subyacen en cada una de sus obras y series, y que son su
estructura formal. Su procedencia del mundo de la accion y del happening, y su marcada inclinacién hacia el video son
una total declaracion de principios al respecto, situando sus fotografias en el medio de este camino por el que la artista
va y viene, contando unas historias en clave de critica del dominio patriarcal de la sociedad y del poder de manipulacion
de la naturaleza». Estas piezas ciertamente forman parte de esa «revision de una cierta historia a partir de unos
presupuestos de género» de la que nos habla Olivares. Su interesante obra mantiene puntos de conexioén con la artista
Maria Cafas, aunque mas centrada en una vision escenificada de la fotografia, con una imagineria contemporanea, y
con un compromiso social y feminista mas claro.

También jienense, |a artista Angeles Agrela (Ubeda, 1966) esta representada con su obra Parquet 1, 1999-2000, (102 x
110 cm). En la documentacion de la exposicion Escultura expandida®, celebrada en al CAAC, se nos apunta que
«Muchas mujeres artistas han usado el camuflaje, utilizando a menudo su propio cuerpo para construir un discurso
critico en torno al cuerpo y su representacion. En este caso, el camuflaje es una estrategia para hablar de la
homogeneizacion social. Es decir, de como un uniforme o un determinado modo de vestir forma parte de un proceso de
despersonalizacion, de camuflaje social (...) Agrela se fotografioé en interiores de la casa, asociando el camuflaje a la
invisibilidad en el espacio doméstico. La artista se vistié con un traje que emulaba el parquet de la habitacion y la hacia
confundirse con el suelo o se convertia directamente en un objeto». Es inevitable igualmente, que la obra nos recuerde
las polémicas esculturas del artista britanico Allen Jones que, en 1969, sacudié al mundo del arte con sus esculturas-
mueble, como la mujer-mesa, mujer-silla, mujer-perchero, etc. Obras estas hiperrealistas y de un marcado acento
erdtico provocador que, en el fondo, denunciaban la cosificacion del cuerpo femenino de que ha hecho objeto el arte y la
sociedad contemporaneas. En ese sentido, la pieza de Agrela conecta también con el acento reivindicativo y feminista
de las mujeres-artistas de esta sala.

200livares, R.: 100 fotégrafos esparioles. Exit. Madrid, 2006.

21Maria Caiias. Risas en la oscuridad. Catalogo CAAC, Sevilla, 2017.
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23Escultura expandida. Documentacion complementaria exposicion en CAAC, Sevilla, 2021.



Coincidiendo en buena medida con los presupuestos ideolégicos expresados, se encuentra el trabajo de las artistas
venezolanas que forman la pareja artistica Yeni y Nan. Jennifer Hackshaw (Caracas, Venezuela, 1948) y Maria Luisa
Gonzalez (Caracas, Venezuela, 1956) que estan representadas por seis piezas de la misma serie: Simbolismo de la
cristalizaciéon-Araya, 1984-986/2019. 2 fotografias (60 x 90 c/u). 4 fotografias (60 x 90 c/u). Alicia Murria es coautora del
catalogo de la exposicion celebrada en 2019, Yeni y Nan. Dualidad, 1977-1986, y nos explica algunas claves de su
trabajo®. Se conocieron en la Escuela de Arte Cristdbal Rojas, en Caracas. Entre 1977 y 1986 se involucraron en un
proyecto artistico y de vida en comun cuyo resultado fue un tipo de obras pioneras de la performance en Venezuela.
Artistas con una obra multidisciplinar, compleja de definir, que se nutre de diferentes corrientes, medios y recursos que
confluyen a partir de los afios 60 y 70: el arte no objetual y el arte conceptual, el land-art, el body-art, el arte efimero, el
arte de accion y la performance, las instalaciones y las videoinstalaciones, el video y la fotografia, el dibujo y el texto.

Un aspecto esencial en su obra es el propio cuerpo, sus propios cuerpos, convirtiéndose ellas mismas en objeto, sujeto
y escenario de trabajo, siempre desde un planteamiento procesual. Entendieron el cuerpo como un escenario de
tensiones que tienen que ver mas con el origen de la vida, con la fragilidad del ser humano, con una busqueda de la
armonia con la naturaleza y sus elementos, tierra, agua, aire, con la exploracion del yo desde planos espirituales y
psicoldgicos.

Las minas de sal de Araya se encuentran en el estado Sucre, en una peninsula al noreste de Venezuela. En el siglo
XVIII, diversos naturalistas estudiaron alli, ademas de su extrafia biodiversidad, el fendmeno de la bioluminiscencia, la
reaccion quimica por la cual ciertos seres vivos producen luz. Yeni y Nan se adentraron en ese paisaje inhdspito, lunar,
donde da la sensacion de que nada vive, y durante mas de un afio, acudieron cada fin de semana para fotografiar y ser
fotografiadas, desnudas, y grabaron una serie de videos. El trabajo supuso para ellas una especie de ritual alquimico.

Como sefiala Maria Elena Ramos también en el catalogo, en estas piezas, Yeni y Nan, ademas de mostrar el vinculo
amplio con lo natural y la indagacion en una zona especifica del territorio, agregan algo no menos importante: una
filiacion abstracta y una incorporacion de formas geométricas. A todo ello cabe afadir que, en sus trabajos, la energia
ideativa no llegd nunca a disminuir las fuerzas de lo sensible. Que, como dice la propia Elena Ramos, las percepciones
de la belleza se hacen muy presentes. Es decir, el asunto de la belleza, que ha sido rechazado por muchos artistas de
mediados del XX, si esta especialmente presente, y se da una cuidada atencion al espacio estético.

Junto a estas artistas se encuentra el trabajo de la artista canaria Carmela Garcia (Lanzarote, 1964) S/T, 1998, (159 x
121,7 cm), correspondiente a la serie Chicas, deseos y ficcién. La fotégrafa siempre representa chicas, enfrentadas al
paisaje, en entornos abiertos, 0 como en este caso, en escenarios cerrados. Las chicas se apoderan del espacio publico
y muestran el privado, erotizado, sexualizado.

Como nos cuenta Margarita Aizpuru® en la web de la fotografa: «es una artista que se ha venido ubicando, a lo largo de
su ya larga trayectoria, claramente dentro de los discursos feministas en la exploracion de la representacion de las
mujeres, individual y colectivamente, reivindicando un discurso de género auténomo, autogestionado, ajeno a la
tradicional mirada masculina. Recrea ademas un mundo de mujeres, en el que los hombres suelen estar ausentes, e
indagatorio de las identidades genéricas mas abiertas y plurales, donde a menudo la hegemédnica heterosexualidad
queda rota, abriendo el protagonismo a otras opciones sexo/genéricas que impregna sus iconografias. Para llevar a
cabo sus obras suele hacer uso de la fotografia como medio expresivo fundamental, aunque desde hace afios, y en
paralelo, ha expandido su campo de ejecucién artistica a otros medios como el video, los dibujos, los objetos y las
instalaciones, e incluso las publicaciones, para desarrollar sus discursos artisticos dentro del mencionado territorio
interrelacional del arte, género y feminismo».

Los referentes artisticos de la autora estan, sin duda, en la historia de la pintura: desde los grandes autores del
Romanticismo aleman como antecedente de sus composiciones paisajisticas, en clara alusién al concepto kantiano de
sublimidad en el paisaje, hasta la evocacidon mas intimista, sensual y cercana de esta suerte de Bafiista de Valpingon
contemporanea. En cualquier caso, el trabajo de Carmela Garcia ha encontrado, desde hace afios, un lugar singular en
el panorama de la fotografia actual, desde una estética fotografica caracteristica y con una tematica de género y
feminista que se recrea, sin prejuicios, en la belleza.

Completan la sala dedicada a las artistas dos mujeres de nacionalidad sudamericana. La primera es Marta Maria Pérez
Bravo (Cuba, 1959) con el triptico: Ay, Santa Clara, por tu madre, 1996; En ninguna cabeza cabe el mar, 1995; y Cada
uno en su ile, 1996, (50,3 x 40,4 cm c/u). La artista, con la fotografia en blanco y negro, indaga en su propia imagen
sobre los ritos y creencias de la religion cubana. La propia artista explica que su modus operandi suele ser al revés que

24Yeni y Nan. Dualidad, 1977-1986. Catalogo CAAC, Sevilla, 2019.
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la mayoria de los autores. Ella extrae un titulo que le llama la atenciéon de un libro y, a partir de él, le da una forma.
Mientras que la mayoria de los artistas titulan sus trabajos una vez concluidos.

Sus proyectos parten de una documentaciéon bibliografica exhaustiva y del contacto directo con creyentes, cuyas
practicas, rituales y visiones del mundo estudia meticulosamente antes de procesarlas y utilizarlas como materiales para
la gestacién de una obra a la que se asoma como a un lugar sagrado. De la incardinacién entre los variados repertorios
de précticas y simbolos religiosos que la rodean y su propia experiencia hace una poética singular que dinamiza temas
como lo femenino, el deseo, la maternidad, el dolor, la muerte, el juego, la supersticion o el ritual. El cuerpo de la artista
se convierte a menudo en el eje compositivo, convocando la presencia de elementos y emociones personales en el
contexto de una obra cuyos repertorios iconograficos y narrativos trascienden lo individual para abrirse a un horizonte de
recepcion mas vasto. La galeria Artizar, de La Laguna, es la responsable de la visualizacién y difusién del mejor arte
cubano en nuestro pais y, de su pagina web, se extraen estas notas?.

Y completa este espacio la obra de la argentina Marta Minujin (Buenos Aires, 1943): El pago de la deuda externa
argentina con maiz «el oro latinoamericano», 1985-2012, (92,58 x 100 cm c/u). Un poliptico de seis piezas en las que la
artista se fotografia con Andy Warhol. Se traté de una accién llevada a cabo con el célebre artista norteamericano en
The Factory, Nueva York. Tomando como punto de partida la problematica econémica argentina, Minujin pensé en pagar
la deuda externa con maiz, como se hizo durante las guerras mundiales. Ella decia: «cuando Europa tenia hambre, ella
le dio de comer al mundo entero». La accién representa a los dos artistas mas consagrados de ambos paises
adoptando un rol politico y saldando, mediante el arte, los problemas que la politica no podia resolver.

La propia artista, Marta Minujin, explica todo el proceso: «En septiembre de 1985 encontré a Andy en el bar Odedén de
Nueva York. Yo venia de la Argentina y llegaba a Nueva York con el problema en mi cabeza de cémo se podia pagar la
deuda externa a Estados Unidos ya que todo mi pais hablaba de eso. Al ver al Rey del Pop Art, en ese instante se me
ocurri6 la idea de que, ya que yo era la Reina del Pop latinoamericana, podia perfectamente resolver inmediatamente el
pago de la deuda con el maiz, que es el oro latinoamericano y del cual mi pais es exportador. Entonces, le propuse a
Andy esta idea, que le encantd, y en un sélo dia fui al mercado puertorriquefio Uptown New York y trasladé mil
mazorcas de maiz al The Factory cerca del Empire State. Instalé dos sillas del estudio arriba de la parva de choclos.
Luego Andy y yo nos sentamos y tomamos estas 12 fotos de nosotros girando sobre las mazorcas y al dar la vuelta
completa yo tomé algunos del piso y se los ofreci; él los aceptd y ese acto la deuda quedd saldada. Cuando terminé la
performance fotografica fuimos caminando a la esquina del Empire State Building con algunos choclos firmados y los
repartimos a la gente»?.

La tercera sala lateral se abre con una pieza del artista norteamericano Allan Sekula (EE.UU., 1951-2013): De
naufragio y trabajadores. Guardias del museo, Seattle, h. 1999, (125 x 159,5 cm). Sekula, ha sido fotégrafo, historiador
de la fotografia, tedrico y critico. Como explica Brigitte Huck?® en la web Museum in progress, con su participacion en la
Documenta 11 se dio a conocer en todo el mundo como uno de los artistas contemporaneos mas importantes que
abordaron de forma critica los cambios econdmicos, politicos, sociales y culturales en la sociedad de la informacion
globalizada actual.

Desde los afios 70, Sekula abordé la «iconografia del trabajo» en amplios ciclos de fotografias, a partir de la tradicién de
la fotografia social estadounidense de los afios 30, de fotografos como Dorothea Lange y Walker Evans y sus imagenes
lirico-sentimentales. Sekula ha concebido la fotografia como una préactica cultural radical, como una forma de resistencia
que une la cultura y la politica, como pone de manifiesto en esta pieza de la exposicion en la que ademas se establece
un juego visual y relacional al mostrar a los vigilantes de un museo en su lugar de trabajo, precisamente en este, en las
salas de un centro de arte como es el CAAC.

Del fotografo italiano Claudio Zulian (Campodasergo, 1960): Culturas urbanas, Pino Montano, 2005, (150 x 300 cm),
corresponde a una experiencia llevada a cabo durante varios meses de encuentros con personas de la ciudad, en
concreto con tres grupos de trabajo procedentes de tres barrios populares de la capital andaluza: Cerro del Aguila,
Pumarejo y Pino Montano, y que cristalizaron en una exposicion en el CAAC, en 2005, con el titulo de Sevilla Ciudad.

Las dinamicas de cada lugar propiciaron mostrar los puntos de vista de tres generaciones diferentes. A cada grupo le
era propio una o mas formas de activismo: desde la lucha sindical de los afios sesenta y setenta, a las acciones en la
red o las practicas vinculadas con las nuevas culturas urbanas. Por ello, se dejé que cada colectivo escogiera con total
autonomia el lugar, las acciones y el titulo de su fotografia. En este caso, la que corresponde a la barriada sevillana de
Pino Montano, que obedece a una estética clara de street photography.

26www.artizar.es
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El lugar para la realizacién de la fotografia -la pared trasera del colegio Sanchez Mejias- se escogié de acuerdo con los
requerimientos del grupo de graffiti, que necesitaba un espacio amplio donde pintar. Ademas, este emplazamiento
permite apreciar la fisonomia de Pino Montano: largas avenidas flanqueadas por filas de bloques de pisos, el paisaje
cotidiano donde jévenes y adultos hacen posible una convivencia cordial. En la fotografia se escenifican, subrayando el
sentido ético, las actividades de los tres colectivos participantes, al tiempo que se intenta demostrar la vitalidad,
creatividad y capacidad de autoorganizacion de la juventud de este barrio, cuestionando los estereotipos negativos
(delincuencia, pasotismo, drogas...) con los que se suele identificar a los jovenes de zonas periféricas.?

Ana Laura Alaez (Bilbao, 1964): Secuencias de maquillaje, 1999, (30 x 20 cm c/u); Creative Powder II, 2001, (100 x 135
cm). La primera pieza consta de 35 fotografias en las que el autorretrato esta presente, como en toda su obra, de forma
permanente y lo hace desde una vision espacial y escultérica. La propia artista se sirve de modelo en sus fotografias y
hace uso de sus propios accesorios y su propio look, trasladando a las fotografias su propia imagen. Como nos explican
en la web de la Galeria Freijo, de Madrid,* para Ana Laura Aldez, que representd a Espafia en la Bienal de Venecia de
2001, ser artista le permite hacerse cargo de su propia identidad e independencia como mujer. Ella, que alcanzé la
mayoria de edad durante la represién politica y cultural de la Espafia franquista, nos dice: “Si me hubiera permitido
escuchar a la gente que me rodeaba, me habria quedado prisionera de su realidad. Creo que mi intuicion me decia que
el arte podia luchar contra el lenguaje autoritario e institucional, pero sobre todo me permitiria, como mujer, un papel
muy diferente al que la sociedad pretendia imponerme”. Aldez investiga a través de esculturas, instalaciones,
performances, videos, fotografias y piezas sonoras. Pone en primer plano sin pestafiear una feminidad feroz y una
sexualidad descarada, al tiempo que eleva y socava el trabajo tradicionalmente asociado con las mujeres. En esta
pieza, Polvo creativo Il, convierte el tradicional espejo usado por la mujer para el maquillaje, en una paleta de colores en
polvo que la propia artista aplica sobre su cuerpo, en un alarde de sensualidad y artisticidad al mismo tiempo.

Miki Leal (Sevilla, 1974): Fotografia fontcubertiana, 2001, (104 x 78,2 cm). Miki Leal es uno de los artistas espafioles
con mayor proyeccion internacional. Trabaja en diversos medios: dibujo, pintura, escultura, ceramica, textil e incluso
instalaciones, con un lenguaje auténtico influenciado por su profunda relacion con la musica, la literatura o el disefio.
Sus temas son sus intereses, lo doméstico, lo onirico o algunos personajes icénicos. El estallido de color y la inclusién
de elementos geométricos suelen estar presentes. En este caso interviene una fotografia haciendo uso del recurso
apropiacionista para convertirla en un homenaje a la figura del fotégrafo Fontcuberta y su discurso ambiguo sobre la
verdad.

Rogelio Lopez Cuenca (Nerja, 1959): Playbeuys, 1993, (130 x 102 cm). En esta pieza el artista malaguefio crea una
nueva dialéctica que conecta con el espectador. La sugerencia a la portada de la revista Playboy es claramente
palpable, en ella aparecen personajes iconicos tanto femeninos como masculinos de actualidad. Lopez Cuenca no sélo
se apropia de la tipografia de la revista masculina, sino que ademas reinterpreta el titulo. Nada casual este juego
linglistico, en primer lugar, porque fonéticamente suenan muy parecido y en segundo porque si la revista tiene por
mascota un conejito, Beuys comenzé a utilizar en sus happenings a una liebre muerta como compafiera de escena
convirtiéndose en uno de los elementos que hacen mas reconocible el trabajo de este creador entre el publico. También
coincide la fecha de fundacién de esta revista, 1953, con la presentacién de las primeras obras de este artista
representativo del colectivo Fluxus y del arte performativo. Consigue asi trasladar el lenguaje de la “calle” y sus modelos
a los discursos museisticos a partir de una alusion directa a personajes fundamentales para el arte contemporaneo.*'

Miguel Trillo (Jimena de la Frontera, 1953): Fuenlabrada Madrid, 2005. En el festival Festimad; Tokio, 2007. Por la zona
de Omotesando; Tokio, 2007. Por la zona de Shibuya; Manila, 2006. En un concierto en Mall of Asia; Tokio, 2007.
Sabado por la zona de Omotesando; Tokio, 2007. Sabado por la zona de Omotesando; Delhi, 2007. Junto al Priya
Cinema Complex; Pekin, 2007. En el 77th Street Market; Tokio, 2007. Por la zona de Shibuya; Tokio, 2007. Por la zona
de Shibuya, (60 x 40 cm c/u). El trabajo fotografico de Miguel Trillo parte de una tradicion documental para llegar a una
voluntad de forma de vida en la que su obra no esta exenta de la busqueda de la belleza, es estatica, silenciosa y
construida. Ademas, es intencionada, buscada, y cuenta con la complicidad del sujeto. En sus fotografias personajes y
fondos dialogan y se retroalimentan en silencio, sus protagonistas se manifiestan con un lenguaje no verbal, con su
cuerpo, sus ropas o su pose. Cada imagen es una palabra que Trillo expresamente toma y combina para hacernos
llegar su narracion. Las obras expuestas en esta sala muestran diferentes subculturas de una juventud internacional
que, a través del rock, del pop o del rap ha transformado el cuerpo en un signo de identidad y ciertos espacios, publicos
y privados, en territorios creativos. Y es que la musica y la ropa son quiza los signos que unen de un modo universal a
esta multitud de sujetos que vienen del deporte, el trabajo, la cultura o la noche®.

29Claudio Zulian. Sevilla Ciudad. 3 x 2 lugares de imdgenes compartidas. Hoja de sala exposicion en CAAC. Sevilla, 2005.
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Miguel Angel Tornero (Baeza, 1978): El charco, 2006; Turco, 2006, (90,2 x 90,2 cm c/u). Al fotégrafo jienense
podriamos calificarlo como uno de los mejores representantes de la fotografia escenificada de nuestro pais. El paisaje
es una de sus tematicas preferidas, especialmente los extrarradios de las ciudades donde, como él mismo dice, realiza
una aproximacion emocional al paisaje. Escenarios inquietantes, cargados de silencio, con iluminaciones artificiosas que
recrean una atmdsfera donde los personajes se encuentran paralizados en una actitud desconcertante. Nunca
sabremos qué ha ocurrido antes ni qué puede suceder después de ese instante detenido que sirve, tal vez, para desatar
nuestra imaginacion e intentar encontrar una explicacion légica al argumento. La realidad, el tiempo, la accién estan
detenidos, fraccionados y seleccionado solo un instante para perplejidad del espectador. La referencia inevitable a la
obra de Jeff Wall pasa por traducir a nuestro entorno cada uno de los elementos que construyen su narracion. Y es esa
cercania, probablemente, lo que nos resulte mas perturbador.

Rafael Agredano (Coérdoba, 1955): Cavatina del contrapunto desasosegado, 1997, (160 x 120 cm). Artista
indispensable en el panorama andaluz, fue cofundador de la revista Figura, esencial para la apertura del arte espafiol a
la contemporaneidad y, especialmente, el de nuestra comunidad auténoma. Formé parte del Grupo de Sevilla, vinculado
a la Galeria La Maquina Espafiola, reivindicando la pintura como un lenguaje al que el arte no podia renunciar.
Especialmente en el ambito de la fotografia, su trabajo se presenta como una propuesta de reflexién sobre lo que
convierte a nuestro pensamiento en un lugar de paradojas y contradicciones. A menudo experimenta con su propio
cuerpo, jugando con la mascara y el ocultamiento del rostro, para presentar una iconografia de personajes irreales,
paradigmaticos, sorprendentes y, acaso, cargados de ironia. Es frecuente que algin elemento sorpresivo nos conecte
con la realidad y asome un atisbo de burla hacia el propio protagonista. Pero todo ello con una escenografia e
iluminacion tan elaborada, tan teatral, que son esos elementos precisamente los que dotan de seriedad a la propuesta
argumental.

La siguiente sala esta dedicada a fotografos que han abordado el tema de la arquitectura desde diferentes perspectivas.

Alex MacLean (EE. UU., 1947): Manzana de viviendas casi llena, Ciudad de Arizona, (79 x 102 cm); Viviendas
Sorpresa prefabricadas, 2005, (79,2 x 102,3 cm); Proyecto de urbanizacién en diferentes fases, 2005, (75,7 x 102 cm).
Fotografo y piloto de avién, MacLean es el fundador de Landslides, una agencia fotografica especializada en fotografia
aérea, que cred en 1975 en Boston (Massachussets), después de obtener una Maestria en Arquitectura en la
Universidad de Harvard. Establecido actualmente como documentalista de los mas famosos arquitectos y paisajistas de
Estados Unidos, MacLean es también solicitado habitualmente por los gobiernos municipales, que recurren a su mirada
critica antes de poner en practica sus proyectos de rehabilitacion de barrios, de antiguos espacios industriales o antes
de implantar elementos paisajisticos. Sus tomas aéreas nos ofrecen una perspectiva en la que se reconocen los modos
de vida y las necesidades que condicionan la adecuacion del espacio urbano. A menudo, sus fotografias nos sorprenden
al descubrir la transformacion que produce la intervencion humana en el paisaje. Y es posible que en ellas descubramos
que, en la ciudad, son posibles otros modos de vida. Las imagenes estan tomadas a una altura que, por un lado,
permite identificar las escenas pero, por otro, se puede inclinar hacia la abstraccion, proporcionando asi gran plasticidad
a las tomas.®®

Candida Hofer (Eberswalde, 1944): Biblioteca Santa Genoveva, Paris I, 1997, (150 x 150 cm); Biblioteca de la Real
Academia de la Lengua, Madrid 1, 2000, (150 x 151 cm). La fotégrafa alemana, formada en la célebre Kunstakademie de
Disseldorf, donde estudié con el matrimonio formado por Bernd y Hilla Becher entre 1976 y 1982, es una de las
maximas representantes europeas de esa generacion de fotégrafos que formaron la llamada “clase Becher”.

Célebre por sus espectaculares fotografias en color de gran formato, en las que capta espacios publicos e
institucionales vacios, especialmente espacios dedicados a la cultura, por los que desarrolla un interés casi etnografico.
Hofer compone meticulosamente sus tomas, posicionandose simétricamente, ya sea en el centro de las estancias o a lo
largo de una diagonal que revele mejor la arquitectura interna del espacio.

Pone de manifiesto un método de trabajo de un enorme rigor formal, tanto en la composicion, como en el tratamiento de
la luz. Gracias a ello, es capaz de provocar una experiencia tridimensional desde la bidimensionalidad de las imagenes.
Prefiere lugares que contienen una historia institucional, plasmada en textos o en estructuras, como bibliotecas,
museos, teatros, etc. Hoéfer siempre nos obliga a detenernos sobre las imagenes por un tiempo mas largo que el
habitual. De esta manera, la fotégrafa ademas emite una opinién sobre la velocidad de la contemporaneidad y el voraz
consumo de imagenes en redes sociales y otras vias de comunicacion.*

334 las ciudades se las conoce, como a las personas, en el andar. Documentacion complementaria exposicion en CAAC, Sevilla,
2012.

34Candida Hofer. Projects:Done. Una exposicion de Candida Hofer con Kuehn Malvezzi. Documentacion complementaria
exposicion en CAAC, Sevilla, 2010.
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Francesco Jodice (Napoles, 1967): Lo que queramos, Paris-T04, 2000, (149,5 x 188 cm); Lo que queramos, Bangkok-
T24, (192 x 150,8 cm). Arquitecto italiano que, tras licenciarse en 1995, comenzd sus investigaciones artisticas en el
campo de la fotografia y el video. Las imagenes corresponden a uno de sus mas importantes proyectos, What We Want.
En él ofrece un auténtico atlas fotografico sobre las modificaciones en el paisaje, generadas por la proyeccion de los
deseos colectivos materializados en la arquitectura. El paisaje urbano y su relaciéon con los individuos es una de sus
grandes preocupaciones, que le ha llevado a infinidad de capitales de los cinco continentes para constatar que el
paisaje urbano es una proyeccion de nuestros propios deseos. En la introduccion del libro, Jodice escribe:*® “Son
imagenes que reflexionan también sobre los cambios de mirada necesarios para interceptar un paisaje que ya no es
comprensible desde un unico punto de vista. La naturaleza de estos nuevos lugares atrae una mirada democratica que
mezcla los géneros de la topografia, el reportaje, el arte conceptual, el montaje y la escritura, declarando la necesidad
de acompafiar los cambios del mundo con una mirada integral, comparando fenémenos similares en distintas partes de
la tierra”.

La siguiente sala también se dedica a la arquitectura, el espacio urbano y el paisaje natural. Se inicia con una obra de
Ignasi Aballi (Barcelona, 1958): Un ano, 2004, (87 x 130 cm). Artista conceptual que, en la actualidad muestra la
interesante exposicion titulada In ictu oculi, en el mismo espacio del CAAC. Si en su exposicidn propone una experiencia
intima, introspectiva y de reflexién sobre el lenguaje visual del silencio, desde los espacios vacios, la esencialidad del
blanco o la ausencia de palabras, en la pieza A year parece remitirnos a la experiencia opuesta. El factor humano
desaparece, se ausenta, para dejar el rastro de la acumulacion de residuos de su actividad y, en el fondo, para llegar al
mismo destino: mostrar la presencia, en este caso de lo humano, a través de su ausencia.

Alejandro Sosa (Coria del Rio, 1951): 23/7998, 1998; 30/2001, 2001, (70,5 x 415 cm c/u). las dos obras que
representan el trabajo del fotdgrafo sevillano corresponden a su proyecto Romper el circulo, una visién sobre Sevilla,
fruto de la | Beca para proyectos de fotografia de la Caja San Fernando. Como él mismo explica, el trabajo se centra en
la circularidad y la complementariedad, que nada tiene principio ni fin. Desde el paisaje urbano, con una fotografia
técnica, de la arquitectura y el urbanismo, y empleando el blanco y negro, Sosa “propone una reflexion sobre las
certezas y las dudas, sobre lo cerrado y lo abierto, sobre lo importante y lo accesorio, sobre lo primero y lo ultimo, sobre
los limites. Una posibilidad para distintas versiones sobre las evidencias. Un documento que se hace cuestionable a

base de mostrar juntas la cara y la cruz de una realidad”.*®

Alejandro Castellote califica al fotografo de auténtico “matematico, por la precisién que despliega en un proceso
destinado a subrayar la naturaleza mutable de los elementos y de los espiritus”.*”

Peter Friedl (Austria, 1960) S/T. Berlin, 1996-2007, (234 x 343,2 cm). Aunque nacido en Oberneukirchen, vive y trabaja
en Berlin y, desde principios de los afios noventa, ha llevado a cabo una obra heterogénea, en la que ha incluido la
fotografia, con un fuerte componente de critica social y politica. Hace hincapié en los antagonismos entre la narracion
estética y politica contemporaneas. Trabaja a menudo con géneros y temas desestimados por la tradicion artistica
moderna, y fuerza los cédigos con una finalidad claramente critica. Sus trabajos fotograficos le han llevado a recorrer
escenarios del pasado colonial europeo. Utiliza un estilo austero, decantandose por el b/n, que refuerza la censura de
su mirada.®®

La fotografia fue tomada en Berlin en 1996 y transferida diez afios mas tarde al formato de pdster gigante. La frase del
grafiti, escrita en aleman, podria traducirse al espafiol como “Cerdos, jtened cuidado! Esto no es Colonia”. Este mensaje
hace alusién a la escena artistica alemana de finales de los 90, de forma que en vez de centrarse en ese conflicto local
concreto, nos invita a fijarnos en los mensajes o elementos que aparecen de forma imprevista.*

Zoe Leonard (EE.UU., 1961): S/T, 1989-1990, (36,5 x 50 cm). La obra de Zoe Leonard se basa en la observacion y el
recuerdo, a través del retrato de mapas y modelos anatdomicos, escaparates, museos y tiendas de su entorno familiar.
La artista rechaza la fotografia como documento neutral, a favor de lo que ella define como una “verdad subjetiva”.
Leonard se aleja de los protocolos y convenciones de la fotografia, recurriendo incluso a procesos de impresion
practicamente obsoletos. Trabaja con las imagenes durante mucho tiempo, las copia en distintos tamafos y papeles, y
nunca las retoca, aceptando las imperfecciones que pueden ocurrir en el revelado, como polvo o arafiazos.* El eje
central de su trayectoria es el empleo de la fotografia como definicién de la sociedad moderna.

35www.francescojodice.com

364lejandro Sosa. Romper el circulo. Catalogo Caja San Fernando, Sevilla, 2002. p. 16.
371bid. p. 13.

38www.macba.cat

39Ver; no oir y callar, 1990-2015. Cartela de la exposicion en CAAC, Sevilla, 2015.
40www.muesoreinasofia.es
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En sus vistas aéreas urbanas, pone de manifiesto temas como la globalizacion, la industrializacion y la difuminacion de
los limites de la ciudad. Al utilizar la técnica fotografica de forma tradicional, las imagenes en blanco y negro de la urbe
contemporanea no son completamente nitidas sino que evidencian las imperfecciones propias de su modo de trabajo.*’

Xabier Ribas (Barcelona, 1960): S/T. Estructuras invisibles # 6-7-8, 2006, (155 x 120 cm c/u). Ribas es profesor de
fotografia de la Universidad de Brighton (Inglaterra) y de la Universidad Politécnica de Valencia. Sus fotografias
documentan los procesos de transformacion de las metrépolis contemporaneas. Le interesa el espacio publico, la
memoria, la regeneracion urbana y el tiempo libre, y a menudo se centra en aspectos poco visibles de la estructura y la
arqueologia urbanas. Sus trabajos han abordado temas como las periferias, el didlogo entre naturaleza y urbanismo, y
las geografias concretas con una carga historica significativa.*?

Estas piezas se enmarcan en un proyecto mucho mas amplio titulado Geografias concretas, en el que la mirada
antropoloégica del espacio metropolitano se acerca a los planteamientos de la arqueologia. El concepto de memoria da
lugar a un conjunto de exploraciones en torno a las huellas dejadas por las estrategias institucionales y privadas sobre
el territorio. Esta aproximacion a los lugares se materializa visualmente mediante el uso del formato de cuadricula como
estrategia critica para abordar los procesos de exclusion, explotacion y apropiacion a los que han sido sometidos estos
lugares.

Invisible es todo aquello que no es perceptible a través de la vista. Pero invisible también hace referencia a lo que
resulta imperceptible a nuestra manera de mirar. Surge asi una doble condicion de invisibilidad: la que tiene que ver con
la vista, la incapacidad fisica para percibir algunos de los rayos del espectro electromagnético, y la que tiene que ver
con nuestra manera de mirar, cdmo nuestro bagaje conceptual, cultural, psicolégico y personal nos impide ver
determinadas cosas.®

Ribas muestra la selva que ha ocultado las ruinas mayas de Waka, en Guatemala. Documenta como las excavaciones
en esta zona, al igual que en otros lugares, se centran en los espacios simbdlicos, dejandose por excavar las zonas
dedicadas a la vida cotidiana que paraddjicamente es donde se desarrolla la cultura de un pueblo. Estas zonas de la
periferia son lugares cuya memoria permanece enterrada y cuyo pasado se mantiene oculto, pues la construccion,
aunque se sabe que esta ahi, pasa desapercibida.*

Héctor Bermejo (Logrofio, 1974): Avenida de la India, 2003; Avenida Ribeira das Naus, 2002; Almacenes Chiado,
2003; Travesia de Colgia, 2003, (53,7 x 52,6 cm). Para Héctor Bermejo, fotéografo nacido en Logrofio, formado en el
Reino Unido y residente en Granada, “el verdadero significado de la fotografia en el presente es la unién permanente
entre una fuente de informacion y el ojo critico de la persona encargada de esclarecer un asunto que quizas no haya
sido explorado con anterioridad. Asi se pone de manifiesto la constante evolucion del ser humano y lo que le rodea, la
fotografia como récord de nuestra sociedad, la reconstruccion de la memoria”.*

Las piezas de la exposicion corresponden a la serie Cuentos para supervivientes, realizada como fruto por la concesion
de la Il Beca para proyectos de fotografia de la Caja San Fernando. Para Bermejo: “el fotégrafo es el intermediario entre
el documento y el receptor. Mediante este dispositivo linglistico, la fotografia tiende a facilitar en un alto grado de
elocuencia expresiva, lo que los receptores deben descodificar a través de sefales graficas que proporcionan una
secuencia y ritmo entre ellas mismas”.*.

Ya fuera de la sala podemos contemplar las obras de otros interesantes artistas que reflejan la diversidad de la
coleccion.

Antonio Galvez (Barcelona, 1928-2021): La tierra gira como un catafalco vacio; La caza; La pesca; La justicia; El cine;
El monte del calvario; El hambre; Santa cena; El vedetismo; La procesion, 1976-1979, (49,6 x 59,6 cm c/u). Galvez ha
sido un artista cataldn que pasé gran parte de su vida en Paris, desde 1965 a 1992, muy conocido y valorado por la
singularidad de su técnica y por su estética. Experto en el uso del fotomontaje en el que, en el panorama espafiol e
internacional hay excelentes artistas que le preceden, especialmente su admirado Josep Renau, pero que nunca se ha
considerado un procedimiento tan valorado como otras técnicas fotograficas. Y por otro lado, un lenguaje claramente
afin al Surrealismo en el que un asombroso imaginario, que nos remite al mundo del subconsciente, invade la realidad
impregnandola de una suerte de fantasia a todas luces inabarcable. La inevitable presencia de Eros y Tanatos, el
fantasma de la guerra, la pesadilla, la religion, el deseo, la enfermedad...son las otras realidades que emergen y

41Torrubia, Y.: La construccion social del paisaje. CAAC, Sevilla, 2014-1015. p. 38.

42Encuentros con los fotgrafos de la coleccion Fotocolectanea, 2017. En www.fotocolectanea.wordpress.com
43www.xabierribas.com

44Torrubia, Y. op. cit. p. 41.

45Entrevista publicada en 4BC de Sevilla. Cultura, el 3/5/2004

461bid. en abc.es
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dominan nuestro espacio, convertidos en seres metamérficos que nos acechan. La huella del estilo de maestros como
Antonio Saura o John Heartfield es signo de la extraordinaria calidad de su obra.

Esta serie tiene una evidente relacidon con otra que él tituld Mis amigos los cabezones, en la que retrataba a diversas
personalidades del mundo de la literatura, el arte o el pensamiento, auténticos referentes del surrealismo: Luis Bufiuel,
Marguerite Duras, Maria Zambrano, y un largo etcétera.

Pive Amador (Sevilla, 1950): S/T, 2004-2005, (38 x 25 c/u). Las tres fotografias que representan al polifacético y
multidisciplinar artista sevillano José (Pive) Amador Gemio: fotdgrafo, musico, escritor, productor musical, presentador
radiofénico y de television, etc, entroncan su expresividad con la tradicidon de las producciones estéticas andaluzas que
se pueden retrotraer hasta los primeros afios de la Transicién. Un lenguaje influido por el movimiento contracultural
anglosajon, el punk y la vecina celebracion artistica que supuso lo que conocemos como la Movida madrilefia. Amador
despliega una imagineria artistica que alardea de la libertad, con un punto canalla, orgullosa y provocadora y que
convierte a sus protagonistas en iconos de una nueva religion que no permite ataduras ni restricciones. Todo eso con
una estética y el lenguaje del b/n que bien nos pueden remitir al comisario de la exposicion.

The Richard Channin Fundation (Act. 1999) ;Quién es el arte?, 2001, (50 x 70 c/u), fue un colectivo formado por Juan
del Junco (Jerez de la Frontera, 1972), Miki Leal (Sevilla, 1974) y Fernando Clemente (Jerez de la Frontera, 1975)
cuando terminaban sus estudios en la Facultad de BBAA de la Universidad de Sevilla en el cambio del siglo XX al XXI.
En la pieza que se nos presenta en la exposicién contemplamos los retratos de sus tres componentes en un
contrapicado que los muestra pensativos, imaginativos, acaso reflexivos, bajo la potente luz de nuestro entorno. Todo en
ellos encierra una evidente ironia, un caracter sarcastico que los aproxima a la idea de pantomima, de burla
premeditada que quisiera desacralizar ese estatus que hemos dado al arte, y mas, al contemporaneo. Y para ello
hicieron uso de una estética de lo cutre que, al mismo tiempo, sorprende y provoca la sonrisa. Pero, como apunta Sema
D’Acosta en el catalogo que acompafiaba su exposicidon: "la busqueda de lo auténtico no se relaciona con un
determinado aspecto final ni con tal o cual técnica, sino mas bien con la consecucién de un estilo propio (...) Ser artista
es una opcion de vida que no tiene que ver con el éxito, sino mas bien con la perseverancia y la fe en uno mismo (...)
este particular prélogo en sus carreras que significd la RCHF permite a Juan, Miki y Fernando entrar en el contexto del
arte desde una verdad que emanaba credibilidad y confianza, pilares solidos afianzados desde el atrevimiento que
facilitaron luego que progresaran con seguridad”.*’

Agustin Parejo School (Malaga, Act. 1982): Malaga Euskadi Da, 1986, (14 x 10 cm). Agustin Parejo School esta
formado por un grupo de once artistas cuyo deseo de anonimato les ha llevado a ser conocidos sélo por sus nombres, y
que realizan diversas actividades como teatro, musica, poesia experimental, etc, en las que sefalan que las huellas de
la cultura vasca se extienden por toda Espafa, y citan a Unamuno que decia: “Hermanos somos todos los humanos, el
mundo es un Bilbao mas grande”. Opinan que los medios de comunicacion son los responsables de la imagen negativa
que existe en Euskadi y que no corresponde con la realidad social del pueblo vasco. Utilizan la satira y recurren a
distintos personajes de la historia en un intento de romper los habitos de lectura del espectador. Como creadores son
inconformistas y pretenden enterrar fantasmas y demonios que la sociedad crea. Malaga Euskadi Da es un compendio
enciclopédico y multimedia (sonido-texto-imagen) que se complementa con una cinta del grupo UHP.

Malaga —capital de la Costa del Sol-, la ciudad espafiola del crecimiento mas acelerado, de urbanismo catastrofico,
ecolégicamente arrasada, con todos los problemas de una gran ciudad moderna y ninguna de sus soluciones; Malaga
paradigma de la africanidad de Espafa y de su europeizacién/otanizacidén inminente quieras que no, se convierte en el
escenario de su accion directa sobre el espectador en la que el acido comentario politico es el mejor soporte de un
gesto formal hiperconsciente. La Malaga cosmopolita, a sus ojos “Malaga, Capital del Gran Magreb”, como decian
pintadas y pegatinas de 1982. En esa linea de ironia sobre los estereotipos locales debe entenderse su grabacion en
1987 de un hipotético “Hirnos de Andalucia”, cuyo estribillo “Oju que cald”, se convirtié en la sintonia de una emisora
nacional, o el proyecto del afio anterior “Malaga Euskadi Da”, que se plasmaba en una insélita hibridaciéon de los tipos
nacionales de ambos lugares: vendedoras de claveles con txapela, o aizcolaris con traje de faralaes.*

Gabriel Campuzano (Sevilla, 1955): Joel and Peter with Kin, 1997; Man of kk klan, 1997, Androgyny with sable, 1997,
(50 x 60 cm cl/u). El arquitecto y fotdgrafo sevillano utiliza en esta serie uno de sus procedimientos técnicos preferidos, la
transferencia de imagenes a partir de polaroids, que ha empleado a menudo a lo largo de su ya dilatada carrera. Con él
consigue una evocacion que, en ocasiones, nos conduce a la memoria, los mitos, el recuerdo, la ensofiacion o también
a los referentes fotograficos -especialmente William Klein- que aparecen en su obra, superponiéndose en capas como
las paginas de un diario no escrito que registra el paso del tiempo. Los atrevidos encuadres, la cercania al objeto, la
cualidad del desenfoque son recursos que, junto al uso de un color no mimético, acentian esa sensacion de irrealidad

47D’ Acosta, S.: The Richard Channin Foundation. Catalogo CAAC, Sevilla, 2019. p. 16.
48Archivo FX. Pedro G. Romero: www.fxysudoble.org/malaga-euskadi-da
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imaginada, de extrafiamiento de lo conocido, en el que nos sumerge su obra. Y todo ello tamizado con esa fina ironia
que convierte los titulos en un atractivo jeroglifico que hace complice al espectador.

Carlos Saura (Huesca, 1932-Madrid, 2023): Grupo de Lebrija I, 1992, (50,5 x 60,8 cm). La pieza de Saura retrata a las
viejas de Lebrija mientras se producia el rodaje de la pelicula Flamenco. A medio camino entre el documento y la
“fotografia de saldn”, utilizando el concepto tan asociado al trabajo de sus vecinos de sala, los miembros de la
Agrupacion de Fotografos Almerienses. Saura utilizd durante toda su vida la fotografia como herramienta para construir
el diario de su creacion artistica, convirtiendo cada uno de esos instantes detenidos en otra obra de arte.

Una de las salas mas llamativas de toda la muestra es la que se dedica a la exposicion que tuvo lugar en el CAAC en
2006 con el titulo de AFAL. La Agrupacion fotografica almeriense (1956-1963), y que se acompafié de un ciclo de
charlas coordinado por Alberto Martin. Al mismo tiempo se publicd un libro de Laura Terré, editado por Photovision, y
que hoy se considera la historia mas completa escrita sobre este importante grupo fotografico.*°

AFAL fue una agrupacion que reunié a algunos de los mejores fotografos espafoles de la década de los cincuenta,
aunqgue nunca fue un colectivo homogéneo y con una tendencia estética definida, sino una suma de individualidades
interesadas por aspectos muy diferentes de la creacion fotografica: desde el fotoperiodismo a la investigacion formal o a
la exploracion intimista.

La existencia del grupo no se concreta en un cuadro esquematico de ideas tedricas comun a los autores que
participaron de la revista, que publicaron desde enero de 1956 hasta enero de 1963, y las actividades del grupo. La
existencia de Afal se tendra en cuenta en cuanto a flujo de ideas, no a la permanencia teorica.*

Abordaremos el trabajo de los autores segun se dispone su obra en la sala. De Paco Gémez (Pamplona, 1918-Madrid,
1998) se han seleccionado las siguientes obras: Cristo, 1959, (99 x 71 cm); Hierba, 1958, (100 x 100 cm); Butaquita en
un frontén, 1957, (49 x 39 cm); Roca en el rio Urmea, 1960, (99,5 x 99,5 cm); Cristal roto, 1958, (50 x 39,5 cm); Banco
en el jardin botanico, 1957, (33 x 46 cm); ademas de otras dos piezas que hay en el corredor central: Esquina Arturo
Soria, 1959, (32 x 49 cm), y El rastro, 1959, (38,5 x 49,3 cm). Las obras de Paco Gémez encajan muy bien con las ideas
estéticas de José Maria Artero, segun defiende la propia Laura Terré,®' en el sentido de que la fotografia que Afal intenta
divulgar nunca deberia perder el referente real pero tampoco el estilo propio de cada autor. Definiendo estilo como esa
marca de subjetividad que es caracteristica del testimonio.® “El estilo, segun Artero, es el tratamiento de la realidad
mediante la sensibilidad del autor, que tiene como objetivo la recreacion de lo real”. Las piezas seleccionadas de Paco
Gomez responden mucho mas al concepto de “fotografia subjetiva” que a la idea de reportaje.

Francisco Ontaion (Barcelona, 1930-Madrid, 2008): Nueva York, 1963, (32,5 x 49,3) (avidon de juguete); Semana
Santa en Malaga, 1959, (80 x 53 cm); Nueva York, 1963, (32,4 x 49,2 cm) (arbol de Navidad); Semana Santa en Utrera,
1958, (32,5 x 49,3 cm); Nueva York, 1963, (32,5 x 49,3 cm); Semana Santa en Sevilla, 1958, (80,5 x 53,3 cm); Semana
Santa en Malaga, 1959, (65,8 x 100 cm); La Latina, 1958, (66 x 100 cm); La familia, 1965, (56,5 x 30 cm). Totalmente
autodidacta, extrae las ideas que fundamentan su obra en el propio acto de fotografiar. Al contrario que otros miembros
del grupo, necesita la accion y el acontecimiento. El mismo afirmaba que cuantas mas fotografias hacia, mas fotos veia.
Nunca tuvo sentido para él la fotografia de estudio, esteticista, sino que su distintivo como reportero fue la Leica, el
gusto por el pequerio formato, la rapidez de las peliculas y el trabajo sin tripode, en exteriores. La Leica fue su Unica
maestra y model6 su estilo.*

Carlos Pérez Siquier (Almeria, 1930-2021) La Chanca (Nifio frente a una pared de cal), 1957, (40 x 60 cm); La Chanca
(mujeres con muletas), 1956, (100 x 70 cm); La Chanca (Familia en su cueva) 1958, (100 x 65 cm); Carbonerillo de la
Chanca, 1956, (66 x 53,5 cm); La Chanca (Burrito bebiendo agua a la puerta), 1958, (40 x 60 cm); Almeria (Salida de
misa) 1956, (60 x 40 cm); La Chanca, 1957 (Niha en la puerta), (100 x 69,8 cm); La Chanca (Paraguas al sol), 1957,
(60,5 x 41,5 cm); La Chanca, 1957 (cinco nifios), (66 x 53,5 cm). Para definir su trabajo, Laura Terré utiliza el
pensamiento estético de su “Mondlogo”, publicado en el nimero 11 de Afal. El define su fotografia en una linea de total
vocacion testimonial, de respeto absoluto por el medio y de compromiso sincero con la realidad de su tiempo. Pero
también expresa otra faceta de su persona, casi como el revés de esa personalidad: su gusto por la poesia, su caracter
subjetivo, la pasion por la estética, por la luz, por las formas, y el cuidado por sedimentar lo efimero en el lecho siempre
cambiante de lo eterno.®* En el espléndido trabajo de La Chanca almeriense, Siquier no pretende abarcar todos los

49Terré Alonso, L.: AFAL 19956/1963 Historia del grupo fotogrdfico. Photovision, Sevilla, 2006.
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aspectos de la realidad retratada con fines informativos. Su visién es mas general, mas universalizadora del tema. El
aspecto de la denuncia social que podria derivarse del trabajo, no se hizo explicito por buscar en la estructura del
reportaje la amplitud de un mensaje mas racial (relativo al grupo) que no individual. Pérez Siquier preferia comunicar
poesia que denuncia a través de sus personajes, segun sostiene Laura Terré.*®

Joan Colom (Barcelona 1921-2017) Distrito V. El Cirés-Mambo, 1959, (80 x 100 cm); Distrito V, 1959 (nifia con su
hermano a la espalda), (60 x 39,8 cm); Distrito V, 1959 (sefiora y nifio), (60 x 45 cm); Distrito V, 1959 (hombre
saludando a bebé en brazos de su madre) (45 x 59,8 cm); Barcelona, 1958 (nifio con una botella), (66 x 53,3 cm).
Colom empieza a hacer fotografia como amateur desde el afio 1957, y dos afios después participa en la exposicion de
Afal en Paris con el Club Les 30 x 40. Uno de sus trabajos mas aclamados es el Distrito V, las fotografias del Barrio
Chino de Barcelona, que toma con una Leica y el angular a la altura de la cadera, sin encuadrar ni enfocar, siendo muy
valorado por sus compafieros fotégrafos. Una de las mas conocidas de la serie es el retrato de un joven amanerado que
atrae las miradas burlonas de otros transeuntes, y que se encuentra en el corredor principal: Distrito V, 1959, (60 x 39,5
cm). Estas fotografias llamaron poderosamente la atencion de Pérez Siquier y de sus comparieros. En 1962 las expuso
en la Real Sociedad Fotografica de Madrid produciendo un gran revuelo, pero al mismo tiempo, generando un
movimiento de apoyo a su trabajo hasta en Gerardo Vielba, quien después sera presidente de la RSF. El escribié un
articulo pidiendo a los observadores que no se dejaran llevar por la primera impresién y que juzgaran a fondo el
reportaje, por su gran interés estético, citando como antecedentes a Goya y a Solana, ademas de aludir a su
importancia documental. Completa la muestra sobre Colom las tres fotografias que se encentran en el corredor
principal, pertenecientes a la misma serie: Distrito V, 1959, (60 x 43 cm), (60 x 39,7 cm), (60 x 45 cm).

Julio Ubina (Santander, 1922- Barcelona, 1988). Inauguracién del Paseo de la Barceloneta, 1959, (99,6 x 99,6 cm);
Semana Santa en Murcia, 1959 (nifio cofrade), (40 x 50 cm); Semana Santa en Murcia, 1959 (manto de Virgen), (100 x
65,9); Semana Santa en Murcia, 1959 (costaleros borrosos), (40,5 x 50,5 cm); Interior de un convento, 1959, (monje en
el gallinero) (40 x 60 cm); Entierro de Carmen Amaya, 1963, (50 x 35 cm); Semana Santa en Murcia, 1959 (penitentes y
guardia), (60 x 69,8 cm); Interior de un convento, 1959 (arrodillado), (40 x 60 cm). El fotégrafo santanderino vivié en
Paris durante los afios de la Guerra Civil. Empezé a estudiar varias carreras en un intento de encontrar algo que le
gustara vy, al final, optd por la fotografia que convirtié en su verdadera vocacién. Participé en la mayoria de actividades
de Afal pero nunca fue un miembro activo, su relacién fue siempre a través de su amistad con Maspons. Con él hizo un
reportaje en el interior de un convento, siendo sus fotos las mas aclamadas. Tiene una habilidad especial para la
composicion y, a menudo, juega con el desenfoque para captar la atencion del espectador.

Xavier Miserachs (Barcelona, 1937-1998): Los Castillejos, 1959, (60 x 40 cm); Rancho en Los Castillejos, 1959, (60 x
40 cm); Barcelona, 1962, (65,5 x 100,5 cm); Los quintos se divierten en Salou, 1960, (60 x 40 cm); Los Castillejos, 1959
(manteando a un soldado), (60 x 40 cm); Los Castillejos, 1959 (la foto de una chica en un arbol) (60 x 40 cm); Marika
Green, 1958, (100,2 x 80 cm); Los Castillejos, 1959 (el uniforme colgado), (60 x 40 cm); S/T, 1956 (Chica en las vias
del tren), (48 x 60 cm); Carrer Pelai, Barcelona, 1962, (66 x 53,3 cm). Miserachs fue el fotégrafo profesional. En él
destacaba no tanto el contenido o la calidad de sus fotografias sino, sobre todo, su actitud. Distingue entre el
documentalismo y el reportaje. Defiende que el documentalismo no se puede entender como un género sino como la
actitud voluntaria del fotografo. Se inspira constantemente en los grandes fotografos de moda y publicidad y no
diferencia entre la produccién por encargo o los trabajos personales, son lo mismo porque las dos creaciones tienen el
mismo objetivo que es comunicar.®

Ramoén Masats (Caldes de Montbui, 1931-Madrid, 2024): Barcelona, 1955 (Farola), (53,5 x 65,8 cm); La Rambla, 1956,
(36,5 x 49,2 cm); Sanfermines, 1959 (de espaldas en la pared), (35,5 x 49,9 cm); Sanfermines, 1959 (toro), (100 x 66
cm); Sanfermines, 1959 (botella de vino), (84,6 x 59,8 cm). Y en el corredor principal: Sanfermines, 1959 (pie sobre el
perro), (118 x 78 cm). Masats fue un fotégrafo que apostd por el reportaje como la manifestacion mas completa del
lenguaje fotografico, lo que no era inconveniente para hacer también fotografias de caracter experimental y menos
narrativas. Es lo que él denominaba “fotografia no figurativa”, que le servia como excusa para ejercitarse en el estudio
de luces, volumenes y composicion, para luego aplicarlo a sus reportajes. Tienen ademas un punto de atraccion
surrealista.’” Masats cree en el instinto del reportero como otros creen en la inspiracion. Es aquello que conduce el ojo
hacia lo que hay que fotografiar. La intuicion, el instinto, la inquietud... son todas condiciones innatas. Envidiables para
aquellos que nacieron sin ellas. A Masats le sobran.

Gonzalo Juanes (Gijon, 1923-2014): Gijon, 1960, (100,5 x 76 cm); La Felguera, San Pedro, 1961, (45 x 60 cm); La
Felguera, 1959 (fachada), (60 x 45 cm); Gijén, 1961 (mujer en el cruce), (45 x 60 cm), Gijén, 1960 (mujeres y nifios con
serpentinas), (60 x 39,8 cm); Gijon, 1960 (chavales en un descampado), (45 x 60 cm); Gijon, 1960 (madre con bebé),
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(45 x 60 cm); Sama, 1960, (75,5 x 100 cm). Gonzalo Juanes concebia la fotografia como un medio para expresar ideas.
Elabora un lenguaje visual que no se dirige ni al ojo ni al corazoén, sino a la mente del espectador, como explica Laura
Terré,®® algo asi como una fotografia intelectual, como a él le gustaba llamar al acto fotografico. Su obra evoluciona de
forma paralela a sus reflexiones y es el autor de Afal que mas variedad de temas tedricos se plantea. Es lo mas alejado
del fotégrafo cazador: no sale a la calle en busca de la foto, sino que esta ha de responder a una teoria extraida de la
realidad y deducida de la forma, como sostiene Laura Terré.

Alberto Schommer (Vitoria, 1928-San Sebastian, 2015): La valla, 1956, (20,5 x 47,5 cm); El paraguas, 1956, (40 x 48
cm); Esperando, 1956, (100,5 x 100,5 cm); Bodegdn con pan, 1957, (31 x 49 cm); La bici, 1956, (32 x 49 cm); Bodegon,
1961, (49,4 x 36 cm); Biarritz, 1956, (99,5 x 99,5 cm); Jugando, 1956, (100,5 x 100,5 cm); y en el corredor central: E/
paisaje helado, 1960, (65,8 x 53,3 cm). Schommer aspiraba a ser un clasico desde el principio, creando imagenes una a
una, no series, como sus compaferos. Sus piezas tenian la misién de aparecer como iconos de una nueva forma de ver
y de sentir la fotografia, pero con la contundencia de un clasico. El fue el mas preocupado por la forma, por la trasmision
de valores sensibles. A pesar de que su método no tiene nada que ver con la practica pictorialista, si se adivinan
intenciones mas cercanas a la pintura que a la fotografia que promulgaba, por ejemplo Pérez Siquier. Schommer
admiraba la busqueda de las vanguardias del arte moderno, pero él no hacia abstraccién. Su busqueda consistia en un
tratamiento mas sensual de la realidad. Su obra no huia de la realidad, pero partia de una preocupacion plastica,
sensible, de valores mas sentidos que pensados: los matices de los grises, las sombras, las composiciones perfectas
con elementos sencillos buscando cierta poesia en las texturas.

Francesc Catala Roca (Valls, 1922-Barcelona, 1998): Salineros de Ibiza, 1962, (100 x 100 cm); Salineros de Ibiza,
1962 (grupo de salineros), (50 x 50 cm). Hijo del gran fotégrafo Pere Catala i Pic se consideraba a si mismo mas
documentalista que artista, pero sus fotografias compaginan a la perfeccion el sentido de la realidad y las cualidades
estéticas. Su extraordinaria habilidad para la composicion y el juego con los planos, asi como su sensibilidad especial
con lo social, lo convierten en uno de los grandes fotografos de la época.

Ricard Terré (Sant Boi de Llobregat, 1928-Vigo, 2009): Nifia entre la gente, 1959, (70 x 100 cm); Semana Santa (nifa
entre penitentes), Barcelona, 1959, (60 x 45 cm); Semana Santa (nifia-virgen con manto), 1957, (60 x 42,9 cm); Semana
Santa, 1959 (penitente con cruz), (60 x 28 cm); Semana Santa, Barcelona, 1959 (nazarenos con cirios), (60 x 45 cm);
Semana Santa, Barcelona, 1959 (dos penitentes sentadas y cruz), (80,5 x 100,5 cm); Semana Santa, Barcelona, 1959
(penitente rezando con rosario), (60 x 45 cm); Semana Santa, Sant Boi (Isabelita Clemente, de primera comunion),
1956, (100 x 75 cm); Barcelona, 1956 (nifio con periddico), (66 x 53,3 cm). Para él, la falta de concepto es el principal
defecto de la mala fotografia. Se queja de la abundancia de fotos que llama inocentes, hechas sin una segunda
intencion. Ademas de la intencidn util, el valor documental, para él, existe otro aspecto fundamental que es lo que llama
“satisfacer el propio espiritu”.>® Entre los fotografos de Afal, Terré es quizas el que hace un uso mas plastico de los
recursos fotograficos: en los encuadres en el momento de la toma y en todo el proceso del laboratorio, manipulando el
revelado y el positivado para potenciar el grano y el contraste, el formato, recortando y extremando las proporciones del
rectangulo limite, etc. También hace una seleccion plastica de las luces e incluso de los temas, que tienen en su
teatralidad un signo mas de su voluntad de expresividad.

Gabriel Cualladé (Valencia, 1925-Madrid, 2003): Estacion de Atocha, 1959, (50,8 x 30,5 cm); S/T (feliz afio 1959),
1959, (49 x 34 cm); Nifia del Anuario Afal, 1958, (98,5 x 69,5 cm); en el corredor central: Miguel Angel, 1959, (100,5 x
77,3 cm). El se definia como un fotdgrafo cuyas simpatias le inclinan hacia el tema esencialmente humano. Se trata de
resaltar momentos de la existencia del ser humano, aunque desdibujados. El fotégrafo tiene que disponer de la finura de
la sensibilidad que le ayude a captar ese momento irrepetible, y en cierto modo eterno por la universalidad de su
mensaje. Busca siempre el ambiente, lo que pasa alrededor, que le parece tan importante como el tema central. El
ambiente completa la escena restando dureza a la imagen. Confunde la direccion de la intencionalidad del fotografo,
para hacer trabajar la cabeza del espectador. La sensibilidad, el toque poético de sus imagenes, esta en pugna siempre
con la crudeza de los temas tratados. Los seres humanos protagonistas de sus fotografias, trasparentan tristeza. Pero
enseguida hay un detalle que cambia el dramatismo por poesia.®*® La empatia que emanan algunos de sus retratos,
irremediablemente nos recuerdan a Diane Arbus.

Oriol Maspons (Barcelona, 1928-2013): El navajita. Toreo de salon, 1958, (100 x 100 cm); Globalizacién, 1965, (60 x
44,7 cm); El primer bikini, Ibiza, 1953, (60 x 50 cm). Para Maspons, una buena fotografia tiene que sorprender. Tiene
que poseer un grado de novedad que haga que el espectador se admire de no haber visto eso antes, o al menos de esa
manera. El azar tiene un papel importante en la construccién del interés de una fotografia. El fotégrafo presiente y el
azar construye, situa. La fotografia que a él le interesa “centra la fuerza enorme de sus imagenes en la expresion, el
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movimiento, la belleza de un ambiente, en un momento oportuno visto con inteligencia fotografica” y llega por este

medio a “la conquista que ningun otro medio de expresion grafica pueden discutirle: el momento fugaz”.®’

La siguiente sala se abre con una pieza de Pepe Espalia (Cordoba, 1955-1993): S/T, 1975, (40 x 59,9 cm). La
formacién de Espaliti en Barcelona y Paris, y su paso vital por Amsterdam y Nueva York, le proporcioné un amplio
bagaje artistico, literario y filoséfico que fructificaria en una corta pero intensa trayectoria creativa. Se integré en el grupo
sevillano que propicié la revista de arte Figura en la década de los 80 y en la desaparecida galeria La Maquina
Espafola, creada en Sevilla en esos afios y referente importante en la apertura al arte internacional del momento. En su
trayectoria Espalit aborda temas complejos como la identidad, la fragilidad, el dolor y el placer o la muerte. Existe
también en ella un componente biografico que se hace mas evidente tras enfermar de sida a principios de la década de
los 90.%

La fotografia que aqui se muestra es anterior a esa fecha y ejemplo de las intervenciones realizadas en el barrio del
Raval de Barcelona, en el afio 1975, cuando el joven artista estudiaba psicologia en esta ciudad. La fotografia, firmada
por Alberto Lladd, corresponde a un lote encontrado en el estudio de Espalil, después de su muerte prematura en
1993,%® y presenta un interesante juego positivo-negativo que bien puede hacer referencia a la dualidad del caracter. En
cualquier caso, es un buen ejemplo de ese afan experimentador y el espiritu inquieto de unos jévenes artistas.

Peter Downsbrough (EE. UU.,1940-Bélgica, 2024): S/T, 2004, S/T, 2006, (30 x 40 cm clu). El polifacético artista
norteamericano, recientemente fallecido, ha trabajado en una amplia diversidad de medios: fotografia, video, escultura,
libros, cuestionando los usos tradicionales del lenguaje y el espacio. En las obras que aqui se nos muestran, y que
formaron parte de una exposicion en el CAAC inaugurada en 2011, Downsbrough nos sumerge en un espacio ferroviario
que es un recurrente simbolo de la multiplicidad de caminos que nos ofrece la existencia, y nos puede inducir a
reflexionar sobre cuestiones referidas tanto a lo personal, al individuo, como a lo colectivo, a la comunidad.

En la muestra a la que nos referimos, se intentaba explicar el sentido de una exposicion temporal que transitaba desde
el concepto de metropolis al de ciudades imaginadas, de la vida ordinaria en la ciudad al espectaculo, de las periferias
en construccion a lo natural domesticado.®.

Lotty Rosenfeld (Chile, 1943-2020): Una milla de cruces sobre el pavimento. Puerta de Brandenburgo, Berlin, 2007;
Una milla de cruces sobre el pavimento. Documenta Xll. Kassel, 2007, (58 x 44 cm c/u). La artista conceptual chilena,
que definié su vida y su trabajo por un fuerte compromiso social y politico frente a los regimenes autoritarios, realizé a lo
largo de su vida numerosas intervenciones, performances y videoinstalaciones cuyo potente significado causé un gran
impacto no sdlo en los medios artisticos, a veces demasiado habituados a ellos, sino también en la sociedad en general.

En el CAAC, en 2013, se presentd su primera exposicion retrospectiva realizada en nuestro pais, comisariada por Berta
Sichel, con el titulo de Por una poética de la rebeldia, y a la que corresponden las dos piezas que podemos contemplar.
Ambas se refieren a una de sus mas conocidas intervenciones, Una milla de cruces sobre el pavimento, que llevo a
cabo en diferentes capitales del mundo: EE. UU., Sudamérica o Europa, incluida la ciudad de Sevilla durante esa
exposicion.

En todas ellas exploraba “como el arte y las perspectivas sociales pueden crear contextos en los que el arte y la estética
se unen fuera del canon tradicional (...) llevando al publico a esa oposicion que ella siente hacia todas aquellas
situaciones que violan los derechos humanos, sin importar si vienen dictadas por generales crueles o determinadas por
las maniobras, muchas veces imposibles de distinguir, de una economia de mercado”.®®

Nacho Criado (Mengibar, 1943-Madrid, 2020): Lo que no se escucha se oye, 1974, (38,5 x 28,8 cm c/u). Simoén
Marchan Fiz habia definido algunas de las obras del artista jienense, incluyendo la que nos ocupa, aludiendo a la idea
de “conceptual performance” en la que considera decisivos los gestos minimos y la relacion especular. Igualmente
afirma en ese texto que: “No se trata tanto de una narracion autobiografica cuanto de un uso de la corporalidad como
elemento de escala. El elemento de secuencia y temporalidad esta presente en casi todas estas obras (...) introduce en
el seno de la poética conceptualista el elemento corporal y también la experiencia de lo cotidiano en un desplazamiento
de sus intereses hacia la eventualidad fluxus que, en su caso, surgia de la familiaridad con los miembros del grupo
ZAJ %

611bid. pp. 307-308.

62No ver; no oir y callar 1990-2015. Texto exposicion en CAAC, Sevilla, 2015.

63Marie-Claire Uberquoi en www.elmundo.es
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La inversion de las imagenes por el efecto positivo-negativo guarda relacion con la pieza de Espaliu, y el uso del
rostro/cuerpo y sus infimas variaciones, como objeto de andlisis en el ambito de lo conceptual, también lo vinculan a
artistas como la propia Esther Ferrer.

Joan Fontcuberta (Barcelona, 1955) Pera Formiguera (Barcelona, 1952-2013): Threschelonia Atis, 1989, (100 x 138
cm). Las piezas corresponden al conocido proyecto Fauna, realizado en colaboracion por los dos artistas, a partir de la
invencion de un personaje, el doctor Peter Ameisenhaufen. Se trataba de un bidlogo aleman supuestamente
desaparecido en extrafias circunstancias, que descubrié numerosas especies de animales verdaderamente fantasticos.

En este caso, se trata de un pajaro de cuatro alas del que podemos contemplar no soélo varias fotografias, sino
documentos relacionados con su descubrimiento, dibujos, notas de su cuaderno de campo y hasta una radiografia.

Con este proyecto se proponia una profunda critica a los modos de ver y pensar hegemonicos, asi como cuestionar el
valor documental y la veracidad que siempre habiamos concedido al medio fotografico. Como de todos es sabido, los
artistas, al no especificar que el cientifico aleman era un personaje de ficcion, y que todos los documentos eran en
realidad obra de ellos, inducian al publico a creer en la existencia real de este estudio.

Leandro Katz (Argentina, 1938): Casa de las Monjas y Casa del Adivino, Uxmal a la manera de Catherwood, 1993;
Tulim, a la manera de Catherwood (El Castillo), 1993; Copan-Ritual para un Tiempo Transfigurado (Structure 11), 1992;
Uxmal, a la manera de Catherwood. Casa de las Monjas, esquina sureste, 1985; Arco de Labna-Ritual para un Tiempo
Transfigurado, 1993; Ante la Estela B, Copan, 1989, (50,8 x 40,5 cm c/u). El Proyecto Catherwood, al que corresponden
estas piezas, se inici6 a mediados de los afios 80 del siglo pasado. Trataba de rendir homenaje a los que fueron los
primeros exploradores de las regiones habitadas por la cultura maya. En concreto, Frederick Catherwood fue un
arquitecto britanico, fallecido en 1854, con una gran habilidad para el dibujo, que registr6 muchos de esos monumentos
gracias al uso de la camara lucida.

Mas de un siglo después, Katz se propuso fotografiar eso monumentos, en México, Guatemala y Honduras, siempre
desde los mismos puntos de vista recopilando cerca de 4.000 negativos en b/n y 1.800 en color. Su propésito “fue no
solamente reapropiar estas imagenes del periodo colonial, sino también verificar visualmente el resultado de las
restauraciones arqueoldgicas, del pasaje del tiempo y de los cambios en el ambiente natural”.®”

Daniel Canogar (Madrid, 1964): Destruccién de la experiencia, 2001; Wamba, 2001, (100 x 100 cm c/u). Se trata de dos
fotografias de las diez que conforman la serie Osarios, con la que concurrié a la IX Bienal de El Cairo. En sus propias
palabras: “los huesos humanos son liberados del laboratorio de los arquedlogos y flotan ingravidos. A través de la
fotografia, los huesos adquieren una nueva vida”.®®

Los huesos son un motivo que se ha utilizado en la historia del arte como representacion de la muerte o de lo que
permanece del ser humano cuando desaparece. Canogar fotografié huesos de osarios o de yacimientos arqueolégicos
procedentes, en su mayoria, de la Peninsula Ibérica, sometiéndolos a un proceso de manipulacion digital. El resultado
es este conjunto de imagenes en las que el tiempo y el espacio se han omitido superandose esas barreras vy,
concediéndoles, gracias a la fotografia, una nueva verdad.

En el corredor principal y antes de la siguiente sala, llama la atencién una obra de Juan Hidalgo (Las Palmas, 1927-
2018): Un macho mas, 2001, (50 x 60 cm). Se trata de un artista multimedia que se movia libremente por el mundo de la
musica, la poesia, la plastica, el arte objetual, la performance, y las acciones fotograficas, como la que aqui se presenta.
La versatilidad de los soportes atestigua la primacia de lo conceptual en una poética que se despliega con humor, sexo,
ironia y desmitificacion. Para Juan Hidalgo los géneros artisticos son permeables, la actitud ante el hecho creativo es lo
que define.

Se trata de uno de los fundadores del mitico ZAJ, en el Madrid de 1964, el grupo de vanguardia mas perturbador de la
segunda mitad del siglo XX. Rosa Olivares afirma que: “los dos centros de Juan Hidalgo son la mente y el sexo. Mental
y fisicamente. No estoy haciendo un juego de palabras, todo su trabajo se basa en la inteligencia, en ese sutil
conocimiento que se consigue con la observacion lenta y constante, y en el deseo. El deseo del otro que pasa
inevitablemente a través del amor hacia uno mismo.

La pieza que contemplamos pertenece a la serie Un/una mas, un humilde y aparentemente sencillo recuento de cosas
que se suman a otras ya existentes y conocidas...es uno/una mas. Un sombrero mas, una flor mas, un peninsular mas,
un perro mas...un macho mas La vida continda y se suman seres y cosas a una experiencia y un conocimiento basado

67www.leandrokatz.com
68www.danielcanogar.com
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en el tacto y en la mirada, en una vida que, como todas, suma y resta continuamente. Aqui no se contabilizan las
» 69

pérdidas, solo se suman cosas y gentes, sonrisas al final que testifican nuestra existencia”.
La penultima sala se abre con las obras de Johannes Zimmermann (Alemania, 1960): Cascada I, Suiza, 2001;
Cascada Il, Suiza, 2001, (49,5 x 74 cm c/u). La naturaleza, el paisaje, es uno de los géneros mas prolificos de toda la
historia del arte. Pero, ademas, en el arte contemporaneo es uno de los ambitos preferidos en la investigacion.

El paisaje no es la naturaleza o el lugar que se contempla, sino lo que se construye a partir de estos, una construccion
cultural para la que es necesaria una interpretacién, a partir de la cual unos elementos fisicos existentes se convierten
en un paisaje. En este caso, es una elaboracion realizada a través del proceso creativo en el que la intencion,
intervencion e interpretacion del artista de un territorio da como resultado una visiéon o una idea.™

Miguel Soler (Sevilla, 1975): Medios de codificacion, 2004-2005, 44 x 44 cm c/u. Este artista plastico y museografo
sevillano, que termind su formacion en la Facultad de BBAA de la Universidad de Sevilla en 2001, esta representado por
un poliptico de 24 fotografias que se expuso en el espacio de las Tentaciones de Estampa en 2005, en Madrid.

La obra de Miguel Soler se ha caracterizado desde sus inicios por una apuesta arriesgada en pos de los nuevos
lenguajes. La escultura, la instalacion, la fotografia y el video han sido sus instrumentos habituales de expresion, medios
dificiles de manejar que, apoyados en la tecnologia y en la apropiacion del espacio, alzan un discurso general complejo
e interesante.”

Tete Alvarez, (Cadiz, 1964): Confines I, 2005; Confines IV, 2005, (110 x 128 c/u). La ciudad posmoderna y su periferia
de limites indefinidos se convierten en centro de atencion de algunos artistas que invitan a la reflexion sobre la
transformacion, la ruina, el abandono o la estética de lo degradado.

Centrada en la especulacion a la que el mercado inmobiliario y el desarrollo urbanistico someten a la periferia de la
ciudad contemporanea, se encuentra la serie Confines, de Tete Alvarez que, en este caso, se localiza en Cérdoba para
marcar con una linea blanca esos limites que son efimeros, dado el crecimiento insostenible al que son constantemente
sometidas las ciudades.™

Gonzalo Puch (Sevilla, 1950): S/T 2001, (115 x 164 cm). Tras haber comenzado su carrera artistica en los afios 80
como pintor con un lenguaje neoexpresionista proximo a la abstraccion gestual, Gonzalo Puch en la década siguiente
comienza a realizar fotografias, actividad a la que se dedica plenamente en la actualidad. Su obra se incorpora a una
corriente fotografica que puede denominarse “documento-ficcion” donde se intenta dar apariencia de realidad a
narraciones ficticias.

En esta fotografia aparece una pared cubierta de imagenes que van desde Duchamp hasta un anuncio de medias. Un
almacén que desafia nuestra capacidad deductiva, como un conjunto de referencias que reclaman un hilo conductor que
les da sentido, como un texto escrito en caracteres indescifrables, pero abiertos para el que haga el esfuerzo de
aventurarse a su comprension. Existe una tension entre la totalidad visual y el detalle, que se produce al entrar de golpe
en una habitacion antes de que hayamos podido enfocar la vision y antes de poder distinguir con claridad lo que hay en
un determinado lugar. Son formas de una “escena robada”, de aquello que se puede encontrar imprevisiblemente al
abrir la puerta. El reconocimiento de la complejidad y la riqueza de la experiencia vital le lleva a buscar la acumulacion
frente a la clasificacion.”™

Carlos Pérez Siquier (Almeria, 1930-2021): Cabo de Gata, 1991; Cabo de Gata, 1975, (100 x 100 c/u). Ya hemos
hablado de este gran referente de la historia de la fotografia espafiola. Como dice Rosa Olivares: “vemos hoy en dia el
conjunto de su trabajo como una obra creativa que ha sabido subjetivar la mirada del artista sobre una realidad
concreta, renovando una estética que, por una parte documenta una época y por otra supera ese momento histérico,
debido a las caracteristicas estéticas y conceptuales de un trabajo que va mas alla del documentalismo social”.”

Pero también nos parece interesante citar las palabras de otro gran referente de la fotografia actual, Martin Parr, cuando
dice “en la historia de la fotografia, hay algunas imagenes tan radicales que la gente simplemente no sabe dénde

690livares, R.: Dentro del Volcan, texto exposicion, 2004, en www.juanhidalgo.com

70La construccion social del paisaje. Nota de prensa exposicion en CAAC, Sevilla, 2014-2015.
71www.semadacosta.com

72Torrubia, Y.: op. cit. p. 44.

73www.caac.es

740livares, R.: 100 fotégrafos espaiioles. Exit. Madrid, 2006. p. 310.
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situarlas”. Las imagenes de playas de Carlos Pérez Siquier resultan ahora tan frescas como el dia en que se tomaron, y
no hay que olvidar el contexto de la fotografia contemporanea de ese momento, tanto en Espafia como en Europa.’™

Gloria Rodriguez (Sevilla, 1959): Camino de Boris Pasternak, San Petesburgo, 1994, (26,5 x 40 cm). La fotégrafa con
una acreditada carrera en el mundo del fotoperiodismo, también sobresale en el ambito de la fotografia de paisaje fruto
de sus amplias travesias viajeras.

La pieza presente en la exposicidon corresponde a la exposicion Cruce de caminos, en los que la autora intenta captar la
poesia que, en forma de imagen, puede aparecer imprevisiblemente en cualquier recodo del camino, siempre fruto de
instantes vividos y sentidos por la autora en innumerables viajes y distintos escenarios de ciudades de todo el mundo.”

En el tramo final de la galeria-corredor principal de la exposicidon encontramos la obra del fotégrafo japonés Ryuji
Miyamoto (Tokio, 1947): San-no-miya, Kobe, después del terremoto, (100 x 80 cm). Vive y trabaja en su ciudad natal.
Se formé en la Tama Art University de Tokio. Se dio a conocer por las fotografias que realiz6 del terremoto de Kobe de
1995, imagenes en blanco y negro que muestran edificios que precariamente se mantienen erguidos. La ausencia de la
figura humana crea un silencio melancélico, como si el tiempo se hubiera detenido tras el desastre.

Seria interesante detenernos en la reflexion que ofrece Rosa Olivares sobre la idea de la ruina cuando dice: “Nunca
anteriormente, la destruccion, la tragedia, y por lo tanto la ruina contemporanea, ha estado mas visible, ha sido mas
cotidiana, mas inevitable y ha estado mas presente en nuestra memoria visual que en el momento actual. No estoy
hablando de la ruina clasica que pintaba Claudio de Lorena situando un resto arquitectonico de algun palacio o templo
entre frondosas arboledas abandonadas, cerca de un lago o un rio. No hablo de una construccién simbdlica, intelectual,
ya sea esta a través de la pintura o de la literatura. Hablo de lo que vemos cada dia en la prensa y en la television.
Hablo de la ruina real que vemos después de un bombardeo o en un pais en guerra, de los montones de madera y
basura que antes fueron casas, barrios enteros, antes del paso de algun huracan, de alguna inundacion... no hablo de
la reconstruccion —suponemos que rapida en algunos casos, inevitable en otros — ni tampoco hablo en esas ciudades o
zonas de ciudades que por la especulacion o por los cambios econémicos, politicos o sociales se han convertido en
ruinas, la mayor parte de las veces imposibles de recuperar. Es dificil ver la belleza en estos lugares provocados por la
tragedia. Naturalmente cuando hablamos de ruina desde una perspectiva estética evitamos la presencia del hombre, el
discurso estético empieza después de que los cadaveres hayan sido retirados. Seria imposible de otra manera. (...)
Tiene que pasar el tiempo para que el documento adquiera una magnitud artistica, para que el significado real y el
simbdlico puedan sustituirse uno al otro. Tiene que pasar tiempo para que el artista pueda transformar nuestra memoria
y reconciliarnos con esa realidad cambiante que transforma algo en nada, la vida en la muerte, el orden en el caos. Y es

ese caos lo que rige toda la teoria de la ruina”.””

Luis Molina-Pantin (Suiza, 1969): Parque Jaime Duque 3, 2004-2005, (120 x 100 cm). Vive y trabaja en Caracas. La
pieza que podemos contemplar en la exposicion forma parte de lo que ha denominado su estudio informal de la
arquitectura hibrida, la narco arquitectura y sus contribuciones a la comunidad. Se trata de un registro de esa
arquitectura megalémana que es producto del gusto kitsch y el afan de notoriedad de las grandes fortunas provenientes
del narco. Molina ha creado un trabajo arqueolégico, mas alla de lo fotografico, que acumula lugares que son fruto de la
corrupcion.

Aunque nunca aparecen figuras humanas, el artista evoca los fantasmas que habitan los edificios que se ven en sus
fotografias. No es casualidad que Molina-Pantin llame a su tema arquitectura hibrida: la descripcion evoca
acertadamente las presencias misteriosas y peligrosas que se infunden y se fusionan con los monumentos y edificios
por lo demas terrenales. Las fotos muestran el parque Jaime Duque, asi como las villas, palacios y edificios que brotan
con la indémita facilidad de los hongos por toda Bogota y Cali. Se trata de proyectos encargados y construidos de
manera desenfrenada por varios jefes del narcotrafico colombiano durante los afios 80 y 90, las décadas doradas de
sus carteles. El lenguaje adoptado por el artista podria ser el del neo-objetivismo aleman, pero en el caso de esta
muestra, sus imagenes hacen mas que documentar un estilo arquitecténico singular. Se trata de monumentos
absolutos, a través de los cuales el artista alude a fragmentos arriesgados y desafortunados de una historia social y
cultural dificil de olvidar. La estética del lujo desvergonzado —fuentes, castillos moriscos y esfinges doradas— se resume
en la arqueologia de una época que hirié a una nacién entera: evidencia absurda que celebra un pasado que muchos
quisieran borrar.”

75Parr, M.: Impresiones. Pérez Siquier. Fundacio Foto Colectania, Barcelona, 2013.
76Cruce de caminos. Hoja de sala exposicion en la Galeria 1B, Alicante, 2008.
770livares, R.: La incomprensible belleza de la tragedia. Revista Exit #24, 2006.
78www.artforum.com
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Sergio Belinchon (Valencia, 1971): Western 04, 2007, (105 x 129 cm). La serie Western muestra la réplica del tipico
poblado del Oeste americano que se construyd en el desierto almeriense de Tabernas como decorado de El bueno, el
feo y el malo (1966), el “spaghettiwestern” del director italiano Sergio Leone, que hoy es un parque tematico integrado
en un paraje natural protegido.”

Sergio Belinchon cultiva la fotografia desde 1997. Tras su formacién en la Escuela de Bellas Artes de Valencia y su
estancia con una beca en la Escuela de Espafia en Paris, ha trabajado para el arquitecto Santiago Calatrava y
posteriormente consiguio la beca de la Academia de Espafia en Roma. A partir de 2003 trabaja también el video como
forma de expresion, realizando proyectos en los que ambos medios se retroalimentan. Los temas sobre los que gira su
obra son la ciudad como escenario de la vida de sus habitantes, la transformacion del territorio, el turismo y los espacios
donde la realidad y la artificialidad se confunden. Muchos de sus proyectos, hablan de la relaciéon que el ser humano
establece con este entorno desde su ausencia, asi sucede en Western, con fotografias y también videos de los lugares
de grabacion de las peliculas del género.®

Bleda y Rosa. Maria Bleda (Castellon, 1968) y José Maria Rosa (Albacete, 1970): Serie Origen, Hombre de Pacitan,
2007, (124 x 222 cm). Origen, una serie en proceso en la que Bleda y Rosa comenzaron a trabajar en 2003. En este
caso, el duo de artistas ha investigado lugares en los que se realizaron grandes descubrimientos antropolégicos que
sirvieron de demostracion de la Teoria de la Evolucion de Charles Darwin y ayudaron a comprender el desarrollo de la
humanidad durante los ultimos 1,8 millones de afios.

Cada titulo se compone del nombre de los restos humanos ahi encontrados, seguido del emplazamiento geografico de
su excavacion. La imagen documenta el lugar del hallazgo, con el nombre del tipo humano debajo de ella, dando titulo a
la pieza y apuntando asimismo a la discrepancia que existe entre la apariencia de la imagen y la relevancia histérica del
sitio (...) Tanto el Homo Pacitan como el Homo Floriensis fueron encontrados recientemente en el sudeste asiatico y se
corresponden con tipos de Homo Erectus anteriores al hombre de Neanderthal (hace entre 90.000 y 700.000 afios).®

Terry Berkowitz (EE.UU., 1953): Serie ¢Es aqui donde vivié mi familia?, 2008. Calle Zafra, Granada, 2007, (185 x 122
cm); Calle Zafra, Granada, 2007, (185 x 122 cm); Toledo, s/n, 2007, (185 x 121,5 cm); Calle de la Bula 32, Toledo, 2007,
(185 x 121,5 cm); Sos del Rey Catdlico 11, Granada, 2007, (174 x 126 cm); 1492, 2008 video, color, sonido, 6'. Artista
que utiliza el lenguaje visual para sus trabajos sobre acontecimientos sociales y politicos, en 1997 pasé seis meses en
nuestro pais investigando la expulsion de los judios y su posterior persecucion a manos de la Inquisicion.

La artista identifico y fotografié puertas de casas del siglo XV que hubieran podido pertenecer a aquellos que fueron
desposeidos de su hogar, de su vida en Sefarad. Portones en ciudades como Granada o Toledo que nos trasladan a un
dramatico episodio, a hogares abandonados a los que nunca se retornara.

El proyecto Is This Where My Family Lived? Nos habla sobre el concepto de pérdida y recoge la esperanza de esta
artista neoyorkina por reencontrarse, por retornar a un pasado perdido. El video titulado 7492, que acompafa a las
fotografias, identifica y traslada al espectador a esa época histérica, las campanadas indican la hora impuesta para la
partida. Se trata de una pieza, en palabras de la propia artista, de “ensofacion sobre la busqueda del hogar a través de

los siglos y a través de las calles”.®

79Torrubia, Y. op. cit. p. 44.
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82Diversidad en la coleccion CAAC. La mirada fotografica de Alberto Garcia-Alix. Cartela exposicion en CAAC, Sevilla, 2024-
2025.
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