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En el caminar de Diferents, i amb aquest quart nimero, hem anat una passa més enlla amb
la publicacié digital de la revista. Una forma més de contribuir als principis de la publicacio:
visibilitzar i difondre els museus singulars, uns objectius que amb Internet podem aconseguir
amb major mesura, donat que qualsevol persona des de qualsevol part del mén pot accedir al
seu contingut.

La inclusi6 de Diferents en 'Open Journal Systems (http://www.e-revistes.uji.es/index.php/
diferents), amb la col-laboracié de la Universitat Jaume I en els servidors de la qual sallotja la
publicacid, a més de garantir el flux editorial complet, comporta el compliment dels estandards
de qualitat cientifica amb la indexaci6 de la publicacié.

Comptem, en aquesta nova aparici6 de la revista, amb autories invitades. Lampliaci6 de les
instal-lacions del MACVAC en 2017 amb la creaci6 de la Sala 30 en I'Aeroport de Castelld, en
col-laboracié amb Turisme de la Comunitat Valenciana, ens ha portat a demanar a Nieves Albe-
rola la realitzacié d’'una cerca d'aquelles terminals aeroportuaries on l'art és present, centrant la
seua exploraci6 en determinades estacions tant dels Estats Units com d’Europa. Daltra banda,
laportacié d'Haizea Barcenilla, una reflexié conceptual sobre el museu i la praxi museologica,
especialment vinculada amb la immaterialitat del patrimoni i el patrimoni viu, pren com a re-
feréncia el projecte Itonami Daisen al Japo, per definir el museu des de la vida. Sens dubte, una
aportacid per a un ampli debat.

La resta de contribucions conforma un interessant conjunt. Comencem per l'aportacié de
Sebastian Gamez sobre l'analisi de I'Estudi-taller Berrocal de Villanueva de Algaidas (Malaga)
conformat com un sistema museologic al voltant de lescultor Miguel Berrocal que permet, amb
la visita de les instal-lacions, conéixer la trajectoria artistica i els processos creatius de lautor.
Continuem pel Museu d’Art Contemporani José Maria Moreno Galvan a La Puebla de Cazalla
(Sevilla), article de Miguel Angel Rivero i dedicat al critic d’art del mateix nom amb la intencié
dapropar al public la comprensio6 i convivencia dels moviments artistics del seu temps. Un
museu que mostra forts paral-lelismes en els moments inicials de la seua creacié amb el nostre
MACVAC de Vilafamés.

D’ambit internacional sén les aportacions de Daniela Derosas i Alfonso Garcia, amb lex-
periéncia del Museo a Cielo Abierto de San Miguel (Santiago de Xile), un projecte inicialment
destinat a lembelliment d’'una barriada de la ciutat que s’ha transformat en una experiéncia de
paisatge musealitzat amb una implicacié decisiva dels seus habitants. També, el panorama mu-
seistic a la segona meitat del segle xx a Franga, centrat a la localitat de Le Havre, i l'aparici6 del
Musée d’Art Moderne André Malraux el qual pren com a referéncia les Maisons de la Culture
d’André Malraux i com aquest es convertira, amb el pas del temps, en el referent de la museolo-
gia francesa, estudiat per Inmaculada Real.

Finalment, relacionats amb lart digital, son les aportacions de Maria Begofia Fernandez,
amb l'analisi dels memes com a transgressors de lobra dart classica a través del Net Art i, amb
ells, l'aparicié de noves manifestacions artistiques compartides a través de la network society.
També com a mostra de museu futurista, atés que és el primer museu dart digital, Diana Ma-
ria Espada, ens aporta la visié del Mori Building Digital Art Museum, creat el 2018 a Odaiba,
Toquio (Japd) on la tecnologia i I'art van de la ma per tal de crear instal-lacions immersives per
al visitant.

editorial
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Steve Waldeck, Flight Paths, 2016. Aeropuerto Internacional Hartsfield-Jackson Atlanta, Georgia. Fotografia: Adam Linke (Decisive Moment Events)
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art@airports.com
— a break for the imagination

Nieves Alberola Crespo
Universitat Jaume | de Castello

Resumen  Desdela década de los setenta del pasado siglo, encontramos ejemplos de aeropuertos
que han ido adquiriendo obra de artistas de reconocido prestigio que exhiben en
sus instalaciones y forman parte de sus colecciones permanentes. Recientemente,
algunos espacios aeroportuarios han optado por abrir galerias en las que se suce-
den exposiciones periddicamente. El objetivo del presente trabajo es investigar,
examinar y dar a conocer su rica y variada inmersién artistica y cultural en un
paseo de solaz y entretenimiento por algunos aeropuertos de Estados Unidos y
Europa.

Palabras clave  Aeropuerto, arte, galerfa, museo, cultura, Estados Unidos, Europa.

Abstract  Since the past 1970 s, we can find examples of airports that have been acquiring the
work of artists of well-known prestige to be exhibited at their facilities and accruing
it to their permanent collections. Recently, airport authorities have staffed art
galleries where exhibitions are periodically taking place. This herewith paper is
aimed to research, examine and hand out their rich and variegated immersion
in artistic and cultural backgrounds, an uplifting break for the imagination
throughout some airports of the United States of America and Europe.

Keywords  Airport, Art, Gallery, Museum, Culture, United States of America, Europe.
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Quiza pueda resultar atrevido considerar las
aspiraciones artisticas de grandes y pequefios
aeropuertos como un reto de competitividad.
Lo cierto es que cada vez es mayor el niimero
de espacios aeroportuarios que colaboran con
museos e institucioneslocales en Norteamérica
y Europa. Su objetivo es poner en marcha
proyectos culturales que tal vez sirvan también
para combatir el estrés y las posibles demoras.
Una de las iniciativas que despierta el interés
de los viajeros es la posibilidad de visitar
galerias o espacios expositivos permanentes
que acogen obra de importantes artistas de
reconocido prestigio tanto a nivel nacional
como internacional. Las exposiciones de obra
pictorica, fotografia, esculturas o instalaciones
mejoran la calidad del servicio ofrecido al
usuario del aeropuerto al fomentar el disfrute
y estimular la imaginacion. Para dar respuesta

a nuestra creciente curiosidad sobre esta
tematica, iniciamos un singular viaje a diversos
aeropuertos con la finalidad de descubrir su
exclusiva oferta artistica.

Al otro lado del Atlantico — Primera etapa

Enlos Estados Unidos, los grandes aeropuertos
destinan de un uno a un dos por ciento de
su presupuesto anual a sus programas de
arte que incluyen la adquisicién de nueva
obra para sus colecciones permanentes,
la planificacién y puesta en marcha de
exposiciones temporales, asi como una amplia
oferta de actividades culturales y educativas.
El Aeropuerto Internacional de Seattle-
Tacoma en el estado de Washington cuenta
con una colecciéon permanente que se inicio
con la compra de las primeras obras en 1972y

Robert Rauschenberg, Star Quaters I-IV, 1973. Fotografia: cortesia del Aeropuerto Internacional de Seattle-Tacoma, Washington



Gary Sweeney, America, Why I Love Her, 1994. Fotografia: cortesia del Aeropuerto Internacional de Denver, Colorado

atesora en la actualidad mds de sesenta obras
que los viajeros pueden descubrir gracias a la
aplicacion STQRY.

Si descargamos STQRY en nuestros moviles,
podremos acceder a las breves biografias de los
artistas, descripciones en detalle de sus obras,
anécdotas, videos, etc., un paseo virtual que
no nos dejara indiferentes y que nos invita,
mientras esperamos que salga nuestro vuelo,
a ver alguna de las 65 obras que componen la
coleccién permanente como por ejemplo la
situada en la Terminal A titulada York Factory
A (1972) de Frank Stella, uno de los artistas
estadounidenses mas versatiles que comenzd su
carrera a finales de la década de los cincuenta y
que explord las fronteras del minimalismo; en
Concourse C (Alaska Airlinesarea), Star Quaters

I-IV de Robert Rauschenberg, adquirida en
1973 por el aeropuerto'; o acercarnos al Centro
de Convenciones del aeropuerto para ver Night
Flight #1 (1973) de Louise Nevelson, pionera
en la década de los 30 en dar una nueva vida
a objetos que habian sido desechados. En esta
pieza rescata el respaldo de una silla, molduras
y discos de madera. Y si estamos cerca de las
puertas de embarque C15 y C16 podremos
admirar Cascadia (2019) de Cable Griffith, una
impresionante instalacion de veintidos paneles
de vidrio pintados a mano.

Ademas, aquellos pasajeros que viajen con
la linea aérea Delta podran disfrutar de todas

1 En este enlace de internet, Jody Rodgers visualiza mediante
un video la obra de Rauschenberg: <https://www.flickr.com/
photos/breached/3310154265> [consulta: 15/09/2019]
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Antonette Rosato y William Maxwell, Kinetic Air Light Curtain, 1994. Fotografia: cortesia del Aeropuerto Internacional de Denver, Colorado

las amenidades que ofrecen a sus clientes en el
nuevo sky club que ademas ofrece una zona de
spaenlaqueseencuentrauna piezadelaartista
britanica Rebecca J. Coles realizada con sellos
de correos reciclados. En el verano de 2021 se
prevé la inauguracion de una nueva escultura
de madera de ciprés de Nootka comisionada
al artista John Grade titulada Boundary y que
dara la bienvenida a los pasajeros que lleguen
a la Terminal Norte.

Considerado como uno de los mas activos con
mas de cincuenta millones de pasajeros al afio, el
Aeropuerto Internacional de Denver, Colorado,
cuenta con una colecciéon permanente formada,
entre otras, por la obra de Gary Sweeney America,
Why I Love Her (1994). Inspirada en los viajes que

realiz6 con su familia durante su infancia y gracias
a los cuales descubri6 la belleza y la grandeza de
sus paisajes, es un intento de rendir homenaje a
las vacaciones familiares y a los lugares turisticos.
Esta obra se encuentra en Jeppesen Terminal
Level 5 al igual que Children of the World Dream
of Peace (1995) de Leo Tanguma, un diptico
en el que se exhibe por una parte la tragedia y
devastacion de la guerra asi como su impacto
en la humanidad, y por otra muestra imagenes
de nifios vestidos con trajes populares de todo el
mundo que celebran la paz que prevalece sobre la
guerra. Este mural expresa el deseo del artista de
erradicar la violencia de nuestra sociedad.

Otra de las obras, Kinetic Air Light Curtain
(1994) de Antonette Rosato y William Maxwell,



Luis Giménez, Blue Mustang, 2008. Fotografia: cortesia del Aeropuerto
Internacional de Denver, Colorado

consiste en una agrupacion de 5.280 hélices
dispuestas en un sistema de red que cambia
a medida que pasa el tren subterrdneo que
conecta la terminal central con las terminales
satélite (Norte y Sur) que toman los viajeros para
desplazarse por un tinel de una terminal a otra.
Las hélices son de acero inoxidable reflectante
y tienen un didmetro de doce pulgadas. El
trabajo incluye iluminacién fluorescente azul y
las hélices se mueven gracias al viento generado
por el movimiento del tren.

Cuando los pasajeros vayan a recoger su
equipaje lo haran bajo la atenta mirada de dos
gargolas de bronce fundido que asoman de
unas maletas, obra de Terry Allen Notre Den-
ver’. Historicamente, las gargolas se colocaban
en los edificios para su proteccion. Podemos
intuir que la funcién de las del aeropuerto es
vigilar y garantizar la seguridad del equipaje.
Hemos de partir a un nuevo destino y sera
Blue Mustang, una escultura de fibra de vidrio
de color azul brillante del artista de Nuevo Mé-
jico Luis Jiménez, la pieza que veremos desde
la cabina del avién y que mide 9.8 metros de
altura y pesa unos 4.000 kilos.?

El Aeropuerto Internacional de San Fran-
cisco, California, en colaboracion con la con-
cejalia de arte de la ciudad, ofrece a viajeros y
residentes una coleccion permanente de mas de
ochenta obras de prestigiosos artistas locales,
nacionales e internacionales. El nacimiento de
su programa de arte se remonta a 1977 cuando
tuvo lugar la construccion de la Terminal 3. En
1980 se cre6 en el aeropuerto el Museo SFO con
un programa de exposiciones de una amplia va-
riedad de tematicas que aporta una experiencia
cultural y educativa a los mas de cincuenta y
ocho millones de pasajeros que transitan anual-
mente por sus instalaciones.

Enla década delos ochenta mas de 60 obras
fueron adquiridas para las terminales T1, T2
y T3. Una de las obras que se han adquirido
recientemente y que se encuentra expuesta

2 En el Aeropuerto Internacional de Sacramento, Sacramen-
to, California, podemos ver Leap de Lawrence Argent que se
encuentra cerca de la zona de recogida de equipaje. Se trata
de un enorme conejo que parece haber saltado y atravesado el
cristal en direccion a una maleta que se encuentra en el suelo.
Hay una especie de conejos denominada riparian rabbit que
se encuentra en la lista de especies en peligro de extincién y
que es una especie endémica de la region de Sacramento. Se
dice de €l que es un animal que da buena suerte.

3 Blue Mustang también se conoce por el nombre Bluecifer.
En 2006, Luis Jiménez fallecié al producirse un accidente mien-
tras creaba su obra. Gracias a la ayuda de la familia, el personal
del artista asi como los pintores Camillo Nufiez y Richard La-
Vato pudo completarse Blue Mustang que fue presentada el 11
de febrero de 2008 en el Aeropuerto Internacional de Denver.
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Yayoi Kusama, High Heels for Going to Heaven, 2014. Aeropuerto Internacional de San Francisco. Fotografia: Mark Matlock



en la Terminal 1 es High Heels for Going to
Heaven (2014) de la artista japonesa Yayoi
Kusama. Nacida en Japdn en 1929, se traslada
a Nueva York en 1957 y entra en contacto con
Andy Warhol y Donald Judd. Una enamorada
de los lunares desde su infancia, en la década
de los sesenta se la conocia como «the polka
dot princess» (la princesa de los lunares) pues
para ella «un lunar tiene la forma del sol, que
es simbolo de la energia que mueve el mundo,
que mueve nuestras vidas, y la luna es también
redonda y transmite serenidad. Redondos,
flexibles, llamativos, disparatados y distraidos.
Los lunares se convierten en movimiento...
Los lunares son el camino hacia el infinito»*.
En 1993 cre6 una instalacion para la Bienal de
Venecia, Jardin de Narcisos, formada por mil
quinientos globos de plastico metalizado y dos
carteles «Narcissus Garden, Kusama» y «Your
Narcissium For Sale». Durante la bienal y como
critica a la comercializacion del arte y cémo
las obras pasaban a ser tratadas como objetos
de mercado, se dedicéd a vender las esferas
plateadas a los asistentes a cambio de un délar
vestida con un kimono dorado y plateado. A
partir de esta experiencia comenzd a trabajar
en esculturas e instalaciones al aire libre.
Antes de abandonar el aeropuerto, tomamos
nota de dos exposiciones que tendran lugar en
2020, Flying the Freedom Birds: Airlines and the
Vietnam War (de septiembre de 2019 a junio
de 2020 en la International Terminal) y Eclectic
Taste: Victorian Silver Plate (de noviembre de
2019 amayo de 2020 en la Terminal 1) y durante
nuestra espera en la Terminal Internacional
podemos contemplar Mondrian Meets The
Beatles (2017) de Kota Ezawa. Se trata de un
diorama en el que se muestra a la mitica banda
britanica descendiendo del avion en su primera
gira por los Estados Unidos en 1964. Los
rectangulos de diferentes colores superpuestos
a esta escena se basan en el cuadro Composicion

4 <https://www.mandatory.com/living/1149697-legendary-
yayoi-kusama-will-blow-mind-infinity> [consulta: 20/09/2019]

C (1935) de Piet Mondrian. Ezawa combina
una imagen de archivo con una composicién
abstracta con el objetivo de intentar liberar
la fotogratia de su caracter documental al
tiempo que agrega una narrativa a un conjunto
de campos de color primario aparentemente
estdticos. Kota Ezawa imagina un encuentro
entre el pintor vanguardista neerlandés y los
Beatles, encuentro que en la realidad nunca
tuvo lugar entre auténticos revolucionarios
dentro de sus respectivos campos de creacion.
La historia siempre se ve tras una lente
interpretativa.

Llegé la hora de embarcar. Nuestro nue-
vo destino: el Aeropuerto Internacional de
Albany, Nueva York, en el que curadores de
veinte aeropuertos estadounidenses se dieron
cita en 2012 para asistir a la décima edicion del
taller Artes en el Aeropuerto organizado por la
Asociaciéon Americana de Ejecutivos Aero-
portuarios’. El columnista Paul Grondahl lo
define como el Guggenheim de la escena artis-
tica aeroportuaria. Cuenta con un presupuesto
anual de unos 150.000 dolares para financiar
las exposiciones de la Galeria (que permane-
ce abierta al publico de 7:00am a 11:00pm de
lunes a domingo), la Concourse Gallery A, el
programa de exposiciones y las visitas guiadas
que son gratuitas tanto para los viajeros como
para el publico interesado en visitar las insta-
laciones.

Desde que se cred la Galeria del Aeropuerto
Internacional de Albany en 1998, Sharon
Bates, Kathy Greenwood y el personal del
Programa de Arte y Cultura han comisariado
exposiciones muy diferentes y atractivas a
nivel tematico que han proporcionado una
gratificante experiencia al publico de todas las
edades y procedencias. Del 23 de marzo al 2
de septiembre de 2019 Everyday Perfection ha
permitido a los viajeros y visitantes conectar

5 Del 15 al 17 de octubre de 2019 Phoenix Sky Harbor,
Arizona fue la sede en la que se celebrd la decimoséptima
edicién del taller Artes en el aeropuerto.
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con el pasado, concretamente
con el dia a dia de las comu-
nidades Shaker que llegaron
a las colonias americanas
en 1774 y cuyo legado se ha
conservado e interpretado
en gran medida gracias a los
museos. Kathy Greenwood,
curadora del proyecto, con-
tactdé con el Shaker Mu-
seum I Mount Lebanon y
la Shaker Heritage Society,
que aportaron utensilios de
sus colecciones; también
invité a ocho artistas con-
temporaneas, entre ellas la
artista Kate Hamilton® que
elabord dos obras para esta
exposicion, Humble Monu-
ment (2019) y On the Verge
of Merge (2019). Si bien los
Shakers han disminuido en
numero, su influencia en el
arte, diseflo y arquitectura
estadounidense sigue sien-
do profunda. Los Shakers
buscaban la cercania a la
divinidad a través del traba-
jo llevado a cabo mediante
esfuerzo y concentracion.
Por lo tanto, para ellos trabajar significaba de-
vocion, entrega total, y es algo que tienen en
comun con artistas contemporaneas de muchas
disciplinas para las que su produccion artistica
también cumple un propdsito trascendente: la
produccion de objetos y experiencias que refle-
jen y magnifiquen la percepcion humana.

A pesar de no contar con una exposicion
permanente, el aeropuerto acoge numerosos

6 Ademds de Kate Hamilton, en Everyday Perfection
participaron Amie Cunat (Room with Hangers, 2019), Elana
Herzog (Poltergeist, 2019), Marietta Hoferer (S6, 2016), Brece
Honeycutt (spooled, 2019), Laura Kaufman (Basket, 2018), Matt
LaFleur (Let Us Labour, 2019) y Melissa Thorne (Untitled, 2019).

Kate Hamilton, Humble Monument, 2019. Aeropuerto Internacional de Albany, Nueva York.
Fotografia: Arthur Evans

proyectos e instalaciones escultéricas con
contrato de préstamo de dos a tres aflos. Un
ejemplo seria American Gothic (2012) de
Benjamin Entner que estuvo en las instalaciones
del aeropuerto de 2012 a 2014. Con una aguda
conciencia dela historia del arte y un claro deseo
de parodiar algunos de sus exponentes, Entner
disfruta parodiando algunos de sus temas mas
sagrados mediante obras que se encuentran a
caballo entre el dibujo y la escultura. Y es que
sus dibujos/esculturas se inflan adaptando
una imponente presencia tridimensional y
un movimiento que aporta cardcter a sus
personajes en sus peculiares situaciones.



lugar, hemos de volar con
la aerolinea KLM ya que
nuestro préoximo destino
es Amsterdam. En se-
gundo lugar, no podemos
perdernos la instalacion
de Steve Waldeck Flight
Paths (2016) que se en-
cuentra entre las Termi-
nales A y B. Muchos de
los pasajeros que la han
visto no han podido evi-
tar la tentacion de grabar
la experiencia visual/au-
ditiva con sus teléfonos
moviles y compartirla
en youtube. El concepto
del que parte el artista
es el de crear la ilusion
de estar paseando por
un bosque del estado de
Georgia utilizando, en-
tre otros medios, videos,
paisajes,  proyecciones,
audios y un particular
uso de la iluminacién.
Una experiencia muy be-
neficiosa para los trabaja-

Benjamin, Entner, American Gothic, 2012. Aeropuerto Internacional de Albany, Nueva dores del aeropuerto y los

York. Fotografia: Arthur Evans

Tomando como referencia la pintura iconica de
Grant Wood, American Gothic, los viajeros que
nos presenta el artista neoyorquino proyectan,
suspendidos en el aire, la anticipaciéon de la
diversion de la que gozaran y recordaran al
final de su viaje. A titulo informativo, comentar
que las obras expuestas en el aeropuerto de
Albany se pueden adquirir y el aeropuerto se
queda con un 35% de la venta —un cifra menor
al 50% o0 60% que se embolsan las galerias.

Por cuestiones de tiempo hemos de regre-
sar a Europa. Viajaremos desde el Aeropuer-
to Internacional Hartsfield-Jackson Atlanta,
Georgia, por dos sencillas razones. En primer

pasajeros’.
Bienvenidos a Europa — Segunda etapa

En el Aeropuerto Internacional de Amsterdam-
Schiphol, entre las salas de embarque E y F en
Holland Boulevard, se encuentra la Galeria
Rijksmuseum Schiphol en la que desde 2002
se puede contemplar una selecciéon de obras
originales de grandes maestros holandeses. Las

7 En el Aeropuerto Internacional de Miami podemos
disfrutar de la instalacion del arquitecto Christopher Janney
Harmonic Convergence en la que la luz, el sonido y el color
nos acompafan. https://www.designboom.com/art/miami-
airport-installation-harmonic-convergence-by-christopher-
janney/ [consulta: 15/09/2019]
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exposiciones son temporales y es una fantastica
oportunidad para ver obras de Rembrandt,
Vermeer, Jan Van Goyen, Abraham Mignon, Jan
Steen, Jacob van Ruisdael o Vincent Van Gogh.
Este pequefio museo naci6 de la colaboracion
entre el Museo Nacional de Amsterdam
(Rijksmuseum) y el aeropuerto; es gratuito y
esta abierto al publico veinticuatro horas al dia,
trescientos sesenta y cinco dias al afo.

Los grandes maestros flamencos, Rubens,
Bruegel y van Eyck, también estan en el punto
de mira gracias a un amplio abanico de eventos
y actividades que se inicié en 2018 y finaliza
en diciembre de 2020. En el corazén del
Aeropuerto de Bruselas, en una sala decorada
con lienzos de Rubens desde 2018 hasta abril
de 2019, el equipo de artistas Skullmapping
formado por Antoon Verbeeck y Filip Sterckx
ha dado vida a un Cupido del lienzo flamenco
La fiesta de Venus (1936) de Rubens gracias al
video mapping, los hologramas y la realidad
virtual. Las nuevas tecnologias les han
permitido que los cuadros tomaran vida. El
objetivo de estos artistas era jugar con el arte
para desarrollar historias como nunca antes se
habia hecho, de manera original y directa, con
una frescura que sorprendio a las personas que
se encontraban en la sala de espera. En mayo
de 2019 The Brussels Times se hacia eco de la
noticia del homenaje a Bruegel el viejo por
parte de las aerolineas de Bruselas en uno de
sus aviones®.

Continuamos nuestro periplo. Hemos de
elegir entre los aeropuertos Paris-Charles
de Gaulle o Paris-Orly. En esta ocasiéon nos
decantamos por el primero para inspeccionar
Espace Musées, un museo en el que se exponen
obras de arte de diversos museos parisinos
cuyo principal objetivo es visualizar el

8 Previamente las aerolineas de Bruselas habian homena-
jeado a Tintin, Magritte, los Pitufos, los Red Devils e incluso
al festival de musica electrénica Tomorrowland, que se ce-
lebra anualmente en la ciudad de Boom (Bélgica). <https://
www.brusselstimes.com/all-news/belgium-all-news/56136/
brussels-airlines-unveils-bruegel-inspired-plane/> [consulta:
17/09/2019]

patrimonio artistico francés entre los viajeros
del Aeropuerto Internacional de Paris-Charles
de Gaulle. Disefiado por los arquitectos del
Museo d’Orsay, Espace Musées se inauguré
el 15 de enero de 2013 y se encuentra ubicado
en la sala de embarque de la Terminal 2E. Su
primera exposicion fue Rodin, las alas de la
gloria en colaboracién con el Museo Rodin.
De abril a octubre de 2019 la procedencia de la
muestra expuesta fue de la coleccién del Museo
del muelle Branly-Jacques Chirac dedicado a
las artes y culturas de Africa, Asia, Oceania y
las Américas.

Un afio antes de la inauguracién de Espace
Musées, la Galeria T5 abri6 sus puertas en el
Aeropuerto Internacional de Londres Heathrow.
Ubicada en la Terminal 5, es un espacio cul-
tural unico que tiene entre sus objetivos mos-
trar y apoyar a artistas establecidos asi como
ayudar al desarrollo de las carreras de talentos
emergentes. Desde su inauguraciéon en 2012
ha trabajado en colaboracion con el Hotel So-
fitel en el desarrollo de exposiciones de escul-
tura. Entre las exposiciones que han tenido lu-
gar hasta la fecha destacar la participacion del
pintor Will Rochfort. Desde 2013 su obra es
una constante en la Galeria T5. Su mirada se
centra en instantaneas de personas, desde es-
cenas cotidianas hasta momentos intimos en
los que no faltan la energia y la intriga ya que
segun el joven pintor: «El cine es mi mayor
inspiracion. No puedo recordar la primera vez
que fui a un cine, pero si recuerdo el primer
film que vi, Superman.» En sus cuadros trata
principalmente con imagenes de América de
las décadas de los cuarenta, los cincuenta y los
sesenta. Esto es evidente en la ropa, los peina-
dos, los objetos y telones de fondo que se com-
binan para proporcionar una vision tnica del
pasado. Para el artista britdnico cada cuadro es
diferente y se inspira en varias fuentes como el
cine, los cdmics, la musica, el disefio grafico,
en los artistas del siglo xx, etc. Le encantan las
buenas historias pues le inspiran a la hora de



Danni Bradford, Flock of Rose ring-necked Parakeets, 2019. Fotografia: cortesia de T5 Gallery London Heathrow

pintar. Will Rochfort tiene obra en coleccio-
nes privadas en el Reino Unido, Norteamérica
y Africa, y una de sus piezas esta expuesta en
el Ritz-Carlton en Bangalore, India.

Junto a Will Rochfort destaca la obra de
Danni Bradford, especialista en la técnica Ve-
rre-Eglomisé, término francés que se refiere al
proceso de aplicar tanto un disefio como un
dorado en la cara posterior del vidrio para
producir un resultado de espejo. Bradford se
licencié en el Instituto de Arte y Disefio de
Kent en 1998. Mientras trabajaba como dise-
nadora para una empresa internacional, Danni
Bradford descubrié su pasion por el dorado y
comenzo a experimentar con las técnicas tra-
dicionales para crear nuevas texturas. Combi-
nando esta pasion con su amor por la natura-
leza y su faceta como ilustradora, ha logrado
crear un estilo propio totalmente tinico. Segun
la artista, le encanta el desafio y la compleji-
dad de trabajar con vidrio. Cuando comenzé
a aplicar el dorado, inicié un extraordinario

viaje que le empujé a cuestionar sus propios
limites como artista.

Danni Bradford ha trabajado con Ellie
Miller —una de las disefiadoras britanicas mas
respetadas pues se trata de la inica mujer que se
dedica de forma profesional al disefio de tablasde
surf en Europa. Juntas comenzaron el proyecto
Lux Surfboards, un intento de transgredir los
limites de sus respectivas formas artisticas. Esa
combinacién innovadora y ambiciosa entre el
arte y la funcionalidad ha marcado un hito en
la historia del surf y ha acaparado la atencién a
nivel mundial con el lanzamiento de The Aureus,
la primera tabla de la serie bafiada en oro de
24 quilates. The Aureus esta elaborada a mano
utilizando técnicas tradicionales y se inspira en
las tablas de surf de aleta tinica de principios de
los setenta que permitieron experimentar a los
surfistas por primera vez la energia del océano
desde lo profundo del vortice de la ola.

Faltan unos minutos para que despegue el
proximo avién que nos trasportara al Aero-
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Oswaldo Guayasamin, Esparia, 1981. Aeropuerto Adolfo Sudrez Madrid-Barajas. Fotografia: Vicent F. Zuriaga Senent

puerto Adolfo Suarez Madrid-Barajas que
cuenta en sus instalaciones con una notoria
seleccion de cuadros y esculturas de la Colec-
cién Enaire de Arte Contemporaneo. La T4
del aeropuerto fue disefiada por los arquitec-
tos Antonio Lamela y Richard Rogers; ha sido
reconocida a nivel internacional como una
obra de arte en si misma y ha recibido presti-
giosos premios y reconocimientos. En la zona
situada entre la Terminal T4 y la T4 Satélite
se encuentran dos murales de Oswaldo Gua-
yasamin, Espafia (1981) y América (1982). En
la T2 estan expuestos, entre otros, un mosaico
de Javier Clavo Sin titulo (1981) y el de Javier
de Juan El viaje (2000). En la zona de factu-
racion de la T4 estan ubicadas Las tres damas
de Barajas (2004) de Manolo Valdés. Son tres
cabezas de bronce de unos cuatro metros de
altura, tres de ancho y otros tanto de fondo.
Cada una de ellas tiene grabado un texto de
Mario Vargas Llosa, expresamente escrito por
el escritor peruano. También encontraremos
en las distintas dependencias del aeropuerto
obras de Antoni Tapies, Joan Mir6, Miquel
Barceld, Josep Guinovart, Pablo Palazuelo o
Eduardo Chillida.

El espacio expositivo situado en el pasillo
que da acceso a la Terminal T2 desde el Metro
y el Parking 2 acogié durante el mes de febre-
ro de 2019 la muestra fotografica Afrika-Sene-
gal de Francesco Pinton. El fotdgrafo italiano
ofrecié un retrato sobre Senegal, su poblacion,
vestuario, paisajes, medios de transporte, etc.,
asi como el proceso de construccion de un nue-
vo conjunto de aulas en la Universidad Alioune
Diop de Bambey (Senegal). La obra de Pinton
invitaba a los viajeros a reflexionar sobre la cru-
deza de ciertas realidades que, aunque parecen
muy lejanas, estan mds cerca de lo que creemos.
Y durante el mes de junio de 2019 el espacio
acogio la exposicion Mujeres de cerca de la pin-
tora de origen mejicano Maribel Moratilla en
la que presenta retratos de mujeres —unas fa-
mosas, otras anénimas- con un denominador
comun: todas ellas son mujeres que, como dice
la artista, de alguna u otra forma han hecho so-
fnar y disfrutar. En la muestra encontramos ros-
tros conocidos de mujeres cientificas, pintoras,
actrices, creadoras como Frida Kahlo, Florence
Nightingale o Amy Winehouse, asi como de
mujeres que representan otras culturas, muje-
res amantes del arte, de los viajes.



Castellon-Costa Azahar — Ultimo enlace

Aquellos pasajeros que opten por viajar desde el
Aeropuerto de Castellon-Costa Azahar tendran
la oportunidad de visitar la Galeria «Sala
30» situada en el primer piso de la terminal,
al lado de la zona de embarque. La direccion
artistica de la Sala 30 la asume el Museo de Arte
Contemporaneo Vicente Aguilera Cerni de
Vilafamés (MAacvAc),® un referente cultural con
gran proyeccion exterior que dispone de 29 salas
por lo que la Galeria del aeropuerto se concibe
como una extension que da la bienvenida
no solo a obra de artistas consagrados sino
también de artistas emergentes. En esta
iniciativa colaboran el Aeropuerto de Castellon,
el MAcvAcC y la Agencia Valenciana de Turismo.

Desde su inauguracion el treinta de julio
de 2017, la Sala 30 ha albergado cuatro
fascinantes proyectos. Cal-ligrafies convergents,
exposicién comisariada por Patricia Mir,
reunié doce obras de artistas emblematicos
de la extraordinaria coleccion que atesora el
MACVAC: Aurora Valero, Maria José Ricés,
Oswaldo Guayasamin, Antoni Tapies, Néstor
Basterretxea, Ramdn de Soto, Ricardo Carpani,
Beatriz Guttmann, Artur Heras, Carmen
Grau, Cantalapiedra-Bellido y Pilar Carpio.
Segun Patricia Mir, el proyecto nacié del deseo
de establecer un didlogo de a dos entre obras
que pese a pertenecer a corrientes diferentes
(la figuracion y la abstraccion) pudiesen tener
nexos en comun.

En este peculiar recorrido metafdrico
y artistico conversaron, por ejemplo, el
ecuatoriano Oswaldo Guayasamin y Antoni
Tapies. Las manos de la angustia frente a Tres
cartones. Dos potentes propuestas cuyo grito
de denuncia resulta atemporal. Unas manos

9 El11 de octubre de 2019 se celebrd la xv1 Gala de los Pre-
mios Radio Castellén en el Auditori i Palau de Congressos
de Castellon. El Premio Arte Radio Castellén fue otorgado al
MACVAG, galardén que fue recogido por la directora del Mu-
seo, Rosalia Torrent.

Aurora Valero, Mujeres mito, 1990. Fotografia: MACVAC

poderosas, que aprisionan un rostro cadavérico,
expresan la sinrazén de la crueldad y la
violencia; frente a ellas, un collage de materiales
de una pobreza sobrecogedora —apenas un
listén de madera, un trozo de tela y tres cartones
recortados de forma irregular- enmascaran
un profundo analisis de la condicién humana.
Otro didlogo que capt6 la atencion y despertd
todo tipo de emociones en los espectadores fue
el que se estableci6 entre el toro desafiante de
Artur Heras (Sangre, oro, mierda, 2005) y el
paisaje de la artista valenciana Carmen Grau
(S/T, 1979) -figuracion y abstraccion frente a
frente, creaciones que exhiben humor e ironia
en un juego continuo con los materiales.

Bajo el sugerente titulo Nunca los lejos
estuvieron tan cerca se presenté de forma
individualizada una muestra de la produccién
del artista Joél Mestre el 17 de febrero de
2018. Las ocho pinturas seleccionadas fueron
realizadas entre 1997 y 2017 en torno a un
tema que inquietaba al artista: la conciliaciéon
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y la convivencia de la pintura con el entorno
virtual y tecnolégico. Joan Feliu, comisario de
la exposicién, decia el dia de la inauguracion
que el texto que habia escrito para el catalogo
respondia al propio viaje que Joél y él habian
realizado sobre todo a través del correo
electronico y las llamadas telefonicas, pues
unicamente pudieron charlar cara a cara en
un par de ocasiones. En sus conversaciones
analizaron las formas de relaciéon que las
personas tenemos hoy en dia con el uso de la
tecnologia, que no son ni mejores ni peores
pues en todo medio y momento establecemos
filtros para evitar compartir nuestro yo
privado. Para Mestre, el exceso deimagenesy su
consumo han hecho de la pintura «un peculiar
antidoto. Gracias al acto de pintar, podemos
volcar nuestras inquietudes, demostrar
nuestras habilidades, revelar también nuestras
carencias, nuestras prioridades pero también
nuestro desinterés». Una de las obras que mas
llam¢ la atencion fue De Sodinka a la Paloma
(2007)" en la que unos trazos negros cubren
un avion que es reconocible por su sombra
proyectada -—preciosa metafora del salto
ficcional al que nos acostumbra el cine o el
teatro y que deberiamos asumir en nuestras
vidas y especialmente en el arte.
Coincidiendo con la exposicién de Joél
Mestre, se dio un paso mas en la habilitacion
de espacios expositivos del aeropuerto con la
inauguracion de la escultura Totem (2017) de
Blas y Pablo Montoya (Trashformaciones) en
el exterior de la terminal, junto al acceso prin-
cipal. Totem es una escultura de gran formato
elaborada integramente con desechos meta-
licos procedentes de la sociedad de consumo
a los que los artistas desean dar una segunda
vida. Pablo Montoya coment6 que tras reali-
zar una cuidadosa seleccion de todo aquello
que entraba en la chatarreria familiar, en esta
ocasion optaron por reciclar chapas de acero

10 Sodinka es el pueblo en cuyo término esta el aeropuerto
de Bilbao, que se llama La Paloma por la forma de su edificio.

inoxidable procedentes de talleres. En cuanto
a la base de la escultura, los artistas se decan-
taron por crear un suelo de acero pulido para
generar la ilusién de que la escultura estaba
flotando en el aire, en relacion con la actividad
del aeropuerto.

Inquietante figura humana, el tercer proyecto
expositivo, se abrié al publico el 19 de octubre
de 2018". En esta ocasiéon se contd con la
participacion del Museu de Ceramica de 1" Alcora
que aportd obra de Eglé Einikyté-Narkeviciene,
Paola Grizi y Paolo Porelli. De la coleccién
del MAcvAC viajaron en esta ocasion piezas
de Manuel Millares, Ernesto Bailo y Nuria
Torres. De colecciones privadas las piezas de
Sergio Luna, Paco Puig y Ekaterina Kornilova.
También el artista Miguel Angel Gil contribuyé
con una pieza de su propia coleccion. De
la muestra comentar, a titulo ilustrativo,
la obra de Sergio Luna Agujero negro de
su serie Composites (2009-2012). El artista
murciano parte de imagenes compuestas
a partir de sesiones fotograficas sobre una
misma persona, introduciendo la cuestion
del tiempo en este tipo de retratos como si
se tratara de secuencias condensadas en un
mismo fotograma y aplicando esas practicas
fotograficas a la pintura. En segundo lugar,
Make Up (2017) de Nuria Torres, en la que
pequefos personajes pintan los labios de un
globo de porcelana. A Torres le gusta trabajar
con el simbolismo con la finalidad de que
surjan distintas lecturas que nos pueden hacer

11 Las obras que formaron parte de la exposicién fueron
S/T (1961) de Manuel Millares, Juntos y separados (1979) de
Ernesto Bailo Xerri, Mujeres Sentadas (1981) de Paco Puig,
Colombina (1997) de Ekaterina Kornilova, Vital Breath (2015)
de Paola Grizi, Votive Wall (2017) de Paolo Porelli, Poisonous
Pride (2017) de Eglé Einikyté-Narkeviciene, Deceso de la
muerte (2017) de Miguel Angel Gil y Make up (2017) de Nu-
ria Torres, esta ultima fue cedida al MmAcvAc por la coleccién
Marte.

12 Segun los comisarios de la exposicién, Rosalia Torrent y
Joan Feliu, «nos interesaba la interaccién con el espectador ya
que segun el punto de vision, el rostro que predominaba era el
posado sobre una gasa exterior o el que expresaba sentimien-
tos de una imagen retrenqueada en el interior de una caja».



Joél Mestre, De Sodinka a La Paloma, 2007. Fotografia: cortesia del artista

pensar, reflexionar o simplemente reir. En este
caso, titulo y obra nos invitan a meditar sobre
el cuidado de nuestra imagen. Y finalmente,
la composicion de Paolo Porelli Votive Wall
(2017). Sus figuras de ceramica, surrealistas
y pop a partes iguales, son como comentarios
irénicos sobre los excesos y obsesiones de la
sociedad global y la enorme influencia que
lo material tiene en el individuo. Imagenes
contemporaneas que brindan acceso a una
dimension arquetipica de la realidad.

La cuarta aventura expositiva, que se
inaugurd en junio de 2019 en la Sala 30, se
titul6 CV-13 En ruta, aludiendo a una de las
vias de comunicacion de acceso al aeropuerto.
Este proyecto expositivo abordé la tematica
del viaje en el mas amplio sentido del término
(viaje de la mirada, de la memoria, de las

sensaciones, etc.) tanto desde la perspectiva del
artista como del viajero. Segtin los comisarios
de la exposicion®, la experiencia viajera ha
evolucionado gracias a las nuevas tecnologias
y como consecuencia se ha despojado al viaje
de su naturaleza iniciatica y exploratoria. No
queda rincdn de la tierra del que no tengamos
imagenes o noticias, del que no hayamos
visto un documental o explorado a través
de la literatura. Esas noticias convierten el
viaje en deseo, pero también, en ocasiones,
en frustracion. Los viajeros se pueden
encontrar con fronteras que muchas veces
son infranqueables sobre todo para los mas
débiles, que, en lugar de puertas automaticas
y carteles de bienvenida, se encuentran con

13 CV-13 En ruta fue comisariada por Nieves Alberola Cres-
po y Vicent E. Zuriaga Senent.
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Blas y Pablo Montoya, Totem, 2017. Aeropuerto de Castellon. Fotografia: MACVAC




Sala 30. Exposicion Inquietante figura humana, 2018. Aeropuerto de Castellon. Fotografia: MACVAC

muros, concertinas y centros de extranjeria
(Alberola Crespo & Zuriaga Senent, 2019: 19).

La muestra se presentd como un viaje que
se iniciaba en la Sala 19 del macvac donde se
encuentra Cabras (1949) de Rafael Zabaleta,
cuadro en el que un pastor con su rebano nos
da la bienvenida y nos habla del viaje ancestral
y trashumante al tiempo que nos transporta al
paisaje interior de la antigua Via Augusta que
transcurria cercana a la CV-13 y asi nos em-
plaza a dirigir nuestros pasos a la Sala 30 del
MACVAC que se encuentra en el Aeropuerto de
Castellon.

En esta ocasion, se exhibieron seis obras de
los fondos del Museo en la Sala 30: Tarde de circo

(1930) de Celso Lagar, Campesinos saludando al
tren (1954) de Ricardo Bastid, Aunque es tu habi-
tacion pues es de donde partes (1985) de Lorenzo
Miralles yla escultura Porta Falsa (1992) de Fran-
cesc Torres Monso. En el hall dela terminal, el lien-
z0 Pintar la mar (1984) de Manuel Boix. Por otra
parte, los comisarios se pusieron en contacto con
artistas que residen y desarrollan su activad artis-
tica en la Comunidad Valenciana. Asi pues, tam-
bién se conto con lienzos de Carmen Sanz (Via-
jes, 2019), Amparo Dominguez (UNITED, 2015),
Santi Tena (Preparados para el impacto, 2018),
Jests Llopis (American Bikes, 2017), y el grupo
MARTILLOPIS (Cami Santiago, 2016), asi como
con las instalaciones de Victoria Cano (Libros vo-
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Sala 30. Exposicion CV-13 En ruta, 2019. Aeropuerto de Castellon. Fotografia: Joan Feliu

ladores con alas de metal, 2019)"* y Santiago Go-
mez Carreras (Ciudad mecedora, 2015).

Los y las artistas nos incitaron a departir
con sus atractivas propuestas fruto del
desplazamiento y la interiorizaciéon de sus
vivencias. Como muestra mencionamos Vigjes,
realizada ex professo para la exposicion, en la
que la pompa de jabon de primer término nos
hablaba sobre la fugacidad de la experiencia
viajera; UNITED, como reflexion sobre el deseo
de viajar y el suefio americano; Preparados para

14 Victoria Cano en colaboracidn con el técnico informatico
Javier Campos realiz6 dos videos cuyos enlaces QR se encon-
traban a disposicion de los pasajeros y turistas que fueran a
ver la exposicion en la Sala 30. Dichos enlaces también se in-
cluyeron en el catalogo de la exposicion.

el impacto, fruto de sentirse el artista como un
pasajero de un vuelo low-cost a quien se le roba
lo que realmente importa, el tiempo; Ciudad
mecedora, la busqueda de espacios donde
cobijarse al huir del hambre, de las guerras, o
de la violencia conducen al artista a imaginar
ciudades que abran sus puertas y acojan
con valentia a los que por obligacién han de
desplazarse. Asi pues, gracias a sus componentes
materiales y afectivos, el arte nos condujo a un
extralamiento que puso en cuestion nuestras
certezas y rutinas, en un recorrido sin pausa
hacia otros espacios y otras culturas.

Al entrar o al abandonar el aeropuerto, nos
fijamos en el conjunto escultérico emplazado
en el corredor central de entrada al edificio
Al vuelo (2012) de la artista valenciana Fanny
Galera. Se trata de una escultura en la que pre-



Sala 30. Exposicion CV-13 En ruta, 2019. Aeropuerto de Castellon. Fotografia: Martillopis

valece la puesta en escena. Tres personajes an-
drdginos, sin ropa, pelo o atributos, a la caza
de objetos que parecen labios, que parecen
besos. Su significado nos es revelado en parte
por unas lineas del breve texto que se escribié
con motivo de la exposicion Respiro tus silen-
cios en la Galeria ARANAPOVEDA: «Los labios
presentes en muchas de las piezas ceden su
condicion de objeto, a la funcién del beso y asi,
a modo de metafora, plantea su eleccién por
una expresividad positiva ante la vida y una
energia regeneradora que sirva de contrapun-
to a lo negativo, y las palabras ceden su lugar
al gesto»".

15 Nota de prensa (2011) <https://www.plataformadear-
tecontemporaneo.com/pac/%E2%80%9Crespiro-tus-silen-
cios%E2%80%9D-fanny-galera-en-aranapoveda/> [consulta:
20/09/2019]

La artista consigue crear una atmosfera
unica con la eleccion y tratamiento de mate-
riales como la resina acrilica, la fibra de vidrio,
el hierro y la malla metdlica, al tiempo que
manifiesta las inquietudes del individuo, esa
imperiosa necesidad de no dejar escapar las
oportunidades que se nos brindan en nuestro
particular viaje personal.

;Quién podria imaginarse que los espacios
aeroportuarios podrian proporcionar sor-
prendentes, e incluso gratificantes, experien-
cias artisticas? Sirvan estas lineas como selec-
to encaje para un inacabado agape de gustos y
sabores.
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REPENSAR EL MUSEO DESDE LA VIDA

RETHINKING THE MUSEUM FROM LIFE

Haizea Barcenilla
Universidad del Pais Vasco

Resumen  Estearticulo centra su atencion en la correspondencia entre la materialidad y la inma-
terialidad del patrimonio, otorgando especial relevancia a este segundo dmbito,
entendido como el espacio en que se tejen las relaciones de revitalizacion y ac-
tualizacién del patrimonio, de su disfrute comun y de su transmision intergene-
racional. Para profundizar en esta idea, se cruzan las concepciones de patrimonio
inmaterial y la idea de patrimonio vivo con los conceptos de la vida que merece
ser vivida y del Buen Vivir. Se presenta un proyecto, Itonami Daisen en Japon,
como ejemplo de este tejido, y como incentivo para aventurarnos a pensar nuevas
formas de museo, menos enfocadas a los objetos patrimoniales materiales, y més
a su activacion en la vida cultural y comun.

Palabras clave  Patrimonio inmaterial, vida que merezca ser vivida, buen vivir, museos.

Abstract  This article analyses the correspondence between material and immaterial heritage,
paying special attention to the latter. It proposes that this immaterial sphere is a
space to weave relations that revitalise and actualise heritage, to enjoy it common-
ly and to transmit it between generations. For developing this idea, we intertwine
ideas of immaterial heritage and lived heritage, with the concepts of lives worth
living and the Buen Vivir. The Itonami Daisen initiative in Japan is used as an
example of this weaving, and also as an incentive to think about new forms of
museum, which concentrate less in material objects, and more in activating them
as part of the cultural and common life.

Keywords — Immaterial Heritage, Life Worth Living, Buen Vivir, Museums.
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Una definicion que no llega

En septiembre de 2019, tres mil museo6logos
de todo el mundo se reunieron en la Confe-
rencia General del icom en Kioto. Uno de los
grandes objetivos de la cita trianual consistia
en acordar una nueva definicién de museo,
una renovacion de su altima versidn, que ha-
bia sido actualizada en 2017 y decia asi:

El museo es una institucion sin fines lucra-
tivos, permanente, al servicio de la sociedad y
de su desarrollo, abierta al pablico, que adquiere,
conserva, investiga, comunica y expone el patri-
monio material e inmaterial de la humanidad y
su medio ambiente con fines de educacion, estu-
dio y recreo. (1com, 2017).

Durante los ultimos decenios, los cambios
que se habian introducido en esta definicion
habian sido minimos; podian considerarse
apenas matices sobre una base acordada, esta-
blecida y un tanto estancada. En el campo dela
practica, sin embargo, las variaciones y nuevas
propuestas se han sucedido inagotablemente
durante los ultimos veinte afos. El estatismo
de la definicion frente a la flexibilidad de la
practica museoldgica ha llevado a una urgente
necesidad de redefinir los museos.

Puede, sin embargo, que este paso se haya dado
demasiado tarde, cuando la variedad de museos
es tal que llegar a una definicién descriptiva sea
demasiado dificil: un solo enunciado que englobe
el Louvre de Paris, el Museum Centro Rezola de
Donostia y el jardin etnobotanico de Oaxaca pa-
rece lejos de lo factible. Surge, ademas, la pregunta
de si dicha definicién debe valer solamente para
describir, o también para proyectar lo que desea-
mos para los museos del futuro, como cuando una
definicion propuesta desde Espana afirma que «el
museo debe ser una organizacion transparente y
comprometida con el desarrollo social de su co-
munidad» (1com, 2019). En esta definicion se ob-
serva mas un objetivo a conseguir que una des-
cripcion pragmatica de una realidad ya alcanzada.

Por otra parte, podemos no dudar sobre
qué instituciones entran en la actual defini-
cion, y sabemos que seguiran formando par-
te de la futura; pero ;qué ocurre con aquellas
que, por diversas razones, no encajan? ;Cuan-
do comenzamos a considerar un museo como
tal? ;Qué factor determina la identidad del
museo? ;Su coleccién, su compromiso con la
transmision del conocimiento, su capacidad
de producir pensamiento critico? ;Una com-
binacién de todos estos elementos? Debemos
comenzar a mirar a los margenes de esta defi-
nicion, a los problemas y las limitaciones que
establece, para comprender los lugares hacia
los que se esta expandiendo, o podria expan-
dirse el museo.

Es interesante, en este sentido, observar las
diferencias entre las propuestas de definicién
enviadas al 1com desde diversos lugares, en
preparacion para la conferencia: desde Iran,
se propone que los museos deben «intentar
elaborar dignidad humana y calidad de vida
a través de la apreciacion del amor, la paz, la
igualdad y la naturaleza»; y desde Brasil, que
«son procesos, y deben estar al servicio de la
sociedad y de su desarrollo». Una bella pro-
puesta mexicana nos dice que

el Museo se alimenta de la diversidad de
formas culturales de la relacion: sujetos colec-
tivos, objetos-conocimientos significativos y
memorias-activaciones; con el fin de resguar-
dar, investigar y exponer expresiones artisticas
asi como la herencia cultural del pasado y en
construccidn. Organizacién comunal, privada,
publica o mixta; abierta a los publicos; que pue-
de o no institucionalizarse, sin fines de lucro y
en permanente transformacion para co-generar
espacios-tiempos museales desde y para el ejer-
cicio de libertades, en beneficio de las actuales,
futuras generaciones y de Nuestra Madre Tierra
para el buen vivir (1com, 2019).

En este articulo, querria centrarme en algu-
nas de las ideas expresadas en estas definicio-
nes; ideas que cuestionan conceptos basicos de
la actual definiciéon de museo y que se alejan
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de su concepciéon mas arquetipica. A pesar de
parecer planteamientos utopicos y lejanos a las
grandes e instauradas instituciones nacionales
que solemos conocer como museos, pueden
servir para acercarnos a algunas propuestas
originales, que tienen mucho que aportar a la
reflexion no solo de qué son los museos hoy,
sino de qué podrian ser el dia de mafana. Tras
analizar con algo mas de profundidad estas
ideas, presentaré Itonami Daisen, una iniciati-
va que hila muchas de estas propuestas.

El primer concepto al que nos acercaremos
es aquel del patrimonio inmaterial. A pesar
de que esta idea fue oficialmente presentada
y pasé a tomar un peso especifico en la Con-
vencion para la Salvaguardia del Patrimonio
Cultural Inmaterial de la Unesco en 2003, su
espiritu habia tomado presencia mucho antes.
Soledad Pérez Mateo defiende el importante

papel de icoroM Study Series (ISS) en el desa-
rrollo de dicho concepto (Pérez Mateo, 2014:
24-27). De hecho, el nimero 32 de esta serie,
el resultado editado del encuentro que se rea-
liz6 entre Munich y Brno entre el 26 de no-
viembre y el 5 de diciembre de 2000, ya estaba
dedicado al patrimonio intangible.
Detengamonos unos instantes en el texto
«Vivre. S’inspirer du passé pour composer
lavenir» (Vivir. Inspirarse en el pasado para
componer el futuro), que escribié Louise
N. Boucher para esta publicacion. En él
subrayaba que «lo que da vida (al objeto)
es la dimensioén cultural que le otorgamos»
(Boucher, 2000: 27), y hacia referencia al gesto,
el conocimiento, el hecho de producir que
se esconde tras cada objeto musealizado. La
inmaterialidad, indicaba, no se encuentra solo
en las practicas escénicas como las danzas, las
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musicas y los relatos orales, sino que también
existe esa presencia de la vida en el rastro
objetual derivado de ella.

Esta idea del rastro de la vida como
patrimonio intangible o inmaterial resulta
especialmente interesante para el caso que
presentaré a continuacion; sin embargo, la
propuesta de Boucher se articulaba como una
performatividad museoldgica intimamente
relacionada con el objeto patrimonializado, en
el que éste, como objeto a conservar dentro de
un contexto museolodgico, era activado junto
con otras propuestas de artes vivas (Boucher,
2000: 27-33).

Otra contribucién que conviene traer a
colacién era la de Ivo Maroevic, quien no
negaba la dimensién inmaterial del patrimonio
material, pero miraba con atencién a todo
aquello mucho menos fisico y etéreo que
conforma una cultura: «estd compuesta de
costumbres y creencias, estilos de vida y
comunicacién interpersonal, modales, ropas y
habitos dietéticos y toda una serie de rasgos y
caracteristicas de la vida social con una amplia
escala de diversidad y aplicacion» (Maroevic,
2000: 84). Esta propuesta extiende y flexibiliza
la idea del patrimonio intangible hasta limites
dificiles de precisar. Por una parte, aporta
la riqueza de enfocar todas las vertientes de
expresion cultural como parte de un patrimonio
comun; por otra, sin embargo, abre la puerta a
la patrimonializacion de cualquier tipo de rasgo
cultural distintivo.

Una aportaciéon fundamental sera la de
Laurajane Smith en su libro Uses of heritage
(2006), en el que dara forma a la elastica pro-
puesta de Maroevic, y propone una percepcion
del patrimonio que no es solamente material,
ni tampoco relacionada en exclusiva a las ce-
lebraciones performativas comunales como
puede ser el folklore; en su acercamiento, es
en el uso comunitario del patrimonio donde
se genera el valor, la transmisién y la renova-
cién de cada universo cultural (Smith, 2006).

Asi, retornamos a la idea de la vida: de un
patrimonio vivido, performado no a través de
practicas coreografiadas y escenificadas para
un ritual, sino a través de las relaciones dia-
rias, de la comunicacién entre generaciones
y de la transmisiéon del conocimiento com-
partido. Podriamos decir que un patrimonio
que no es vivido, no es patrimonio; recordar
el museo como proceso que nos sugeria la
propuesta brasilefia; y a continuacion, realizar
un pequeno cambio de direccién para incidir,
desde otro angulo igualmente apasionante, en
la idea de una vida, en este caso, de una vida
que merezca ser vivida.

En efecto, la definicién ofrecida desde Mé-
xico nos hablaba de manera concisa del buen
vivir, y retaba al museo a colaborar en su con-
secucion. Pero ;a qué se refiere esta expresion
concreta?

El buen vivir es un concepto proveniente
del Sumak Kawsay, una cosmovisiéon quechua
que desde hace algunos afos ha ganado
preponderancia y visibilidad en la sociedad.
En Colombia y Ecuador ha sido incluido
dentro de la planificacion nacional. De hecho,
el Plan Nacional para el Buen Vivir de Ecuador,
citando a René Ramirez, nos ofrece una rica
definicion de aquello a lo que se refiere el
concepto:

La satisfaccion de las necesidades, la conse-
cucion de una calidad de vida y muerte digna, el
amar y ser amado, el florecimiento saludable de
todos y todas, en paz y armonia con la natura-
leza y la prolongacion indefinida de las culturas
humanas. El Buen Vivir supone tener tiempo li-
bre para la contemplacién y la emancipacién, y
que las libertades, oportunidades, capacidades y
potencialidades reales de los individuos se am-
plien y florezcan de modo que permitan lograr
simultdneamente aquello que la sociedad, los
territorios, las diversas identidades colectivas y
cada uno -visto como un ser humano universal y
particular a la vez- valora como objetivo de vida
deseable (tanto material como subjetivamente
y sin producir ningtn tipo de dominacién a un
otro) (Ramirez, Igualmente pobres, desigualment
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ricos, Editorial Ariel: Quito, p. 387, citado en
Gobierno de Ecuador, 2009: 6).

Este conocimiento proveniente delas culturas
indigenas ha resultado de gran inspiracion para
todo un campo, el de la economia feminista,
que ha adoptado dicho planteamiento como
base desde la que proponer una mas justa
construccion de las relaciones sociales.
Partiendo de una reflexion postcolonial y critica
con el capitalismo ultimo, y muy cercana al
ecofeminismo, la economia feminista se plantea
de qué manera podemos organizar la sociedad
no al servicio de la produccion capitalista, sino
poniendo la vida en el centro de nuestro sistema
y como su maxima prioridad. Esta vida, por
supuesto, no se entiende en términos de mera
supervivencia, sino que es deudora del Buen
Vivir, y asi lo reconocen muchas autoras, como

Amaia Pérez Orozco, quien utiliza una variante
del término latinoamericano y se refiere a «una
vida que merezca ser vivida» pero subraya la
aportacion de los pueblos indigenas americanos
en la elaboracion de su propuesta (Pérez Orozco,
2014: 26).

Nos encontramos, por lo tanto, con la rei-
vindicacion de una vida en consonancia con
la comunidad; donde la calidad de disfrute, la
posibilidad de aprendizaje y la relacién con la
naturaleza sean fundamentales. Mirado desde
una concepcion tradicional de museo, plan-
tear esta visidn como su objetivo a lograr pa-
rece muy alejado de su definicion tradicional:
sen qué ayuda la conservacion del patrimonio
a ayudarnos a vivir mejor? ;Como se estable-
ce la relacion entre el conocimiento produci-
do por los objetos y el fortalecimiento de las
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relaciones comunitarias? Y al mismo tiempo,
;acaso no deseamos quienes trabajamos en
este campo que los museos sean un espacio de
florecimiento personal e intelectual? ;No con-
sideramos que estos espacios, estos objetos y
sobre todo, los discursos que se construyen en
torno a ellos tienen un enorme potencial de
crear identidad y relaciones comunales?

A continuacién, propongo explorar un
proyecto que quedaria en los margenes de la
concepcion de museo con la que contamos,
puesto que, al no haberse llegado a un acuer-
do en el Congreso del 1com, esta institucion
mantiene la definiciéon que he presentado al
principio del apartado. Observar este proyecto
como un museo es un ejercicio algo arriesga-
do, pues no queda clara cual es su coleccién y,
sobre todo, si esa coleccion es permanente. Su
organizacién dista mucho de ser institucional
Y, sobre todo, sistematica. Sin embargo, es ca-

paz de articular un patrimonio vivido y vivo,
agil y en movimiento para, por una parte, ha-
cer material lo inmaterial, y hacer (per)vivir
los conocimientos patrimoniales en el presen-
te; y por otra parte, contribuir de una manera
destacable a esa concepcion del buen vivir, o
de la vida que merece ser vivida.

Daisen. Vivir el patrimonio, ejercer el buen
vivir!

Itonami Daisen se encuentra en el municipio
del mismo nombre situado en la provincia de
Tottori, al oeste del pais, junto al Mar del Japon.

1 Pude realizar esta investigacion sobre Itonami Daisen du-
rante una estancia en Keio University, Tokio, gracias al apoyo
del programa José Castillejo para jovenes doctores del Minis-
terio de Educaci6n, Cultura y Deportes. Toda la informacion
proviene de mis dos visitas a Daisen, cada una de tres dias, en
abril y mayo de 2018; y de la entrevista mantenida con Shiho
Oshita Beday en Daisen, el 20 de mayo de 2018.



Se trata de una propuesta dificil de clasificar:
es, a la vez, una residencia para animadores
y artistas; una escuela creada para transmitir
conocimientos tradicionales a los nifos;
un centro comunal con un café; una fiesta
comunitaria. Y al mismo tiempo podria ser un
fascinante ejemplo de museo de patrimonio
inmaterial, puesto que su objetivo consiste
en mantener vivos, conservar, transmitir y
mostrar toda esa serie de conocimientos y
formas de organizacién social.

Para comprender el nacimiento de este pro-
yecto, es necesario volver la vista atras, a la his-
toria mas reciente de Japon. Tras el desastre de
Fukushima, e impulsadas por la escasez de in-
formacion sobre el estado de la central nuclear
y el grado de contaminacién derivado de ella,
fueron muchas las personas que decidieron
alejarse de la costa este del pais y trasladarse
a zonas mas rurales en la costa del Mar de Ja-
pén. La apuesta por estas zonas rurales no res-
ponde solo a criterios geograficos: como expli-
ca Atsushi Miura en su andlisis de la sociedad
de consumo en el archipiélago nipén (2014),
los efectos de la crisis econdmica de los 90, re-
forzados por la catastrofe natural y nuclear de
2011, han llevado a una parte de la sociedad
japonesa a plantearse cuestiones fundamenta-
les sobre su relacion con el consumo capita-
lista y la utilizacién de los recursos naturales.
Son muchas las personas que, conscientes de
las 16gicas explotadoras del sistema neocapita-
lista en las grandes urbes del pais, han decidi-
do trasladarse a zonas rurales, mas baratas, y
donde las relaciones comunales se mantienen
mas vivas. No seria exagerado decir que estas
personas han decidido apostar por una vida
que merezca vivirse, por lugares en los que el
trabajo no es el nico parametro de valoracion
social, y donde la convivencia con el resto de
la sociedad y con la naturaleza constituye un
requisito fundamental de la existencia.

Este deseo de recuperacion de la ruralidad
coincidié con una serie de ayudas del gobier-

no japonés creadas para fomentar la repobla-
cion de zonas rurales, en un intento de hacer
frente a uno de los grandes problemas del pais:
la diaspora generalizada de las generaciones
mas jovenes hacia las grandes ciudades, y el
despoblamiento y envejecimiento del entorno
rural. Asi, numerosos jovenes y familias que
vivian hacinados en minusculos y carisimos
apartamentos, vieron la oportunidad de ad-
quirir o alquilar casas espaciosas y baratas en
tranquilos pueblos, o de establecer sus propios
negocios, y cambiar asi su forma de vida de
manera radical.

Una de estas personas fue Shiho Oshita Be-
day. Tras dos décadas viviendo y trabajando
en diferentes lugares del mundo, el ultimo de
ellos Tokio, decidid regresar a su pueblo natal
en 2012. Daisen, un pueblo de aproximada-
mente 16.000 habitantes dispersos en diferen-
tes aldeas en una zona rural que se extiende
entre la montana y la costa, habia sido uno
de los lugares en sufrir la despoblacion gene-
ralizada del pais. A su regreso, Oshita Beday
se encontr6 con muchas casas tradicionales
abandonadas, pero con una cultura rica y un
sentido de comunidad mds arraigado que en
las grandes ciudades. Tomando en cuenta es-
tas caracteristicas y acogiéndose a las ayudas
para rehabilitaciéon y formaciéon de nuevas
propuestas culturales, planted el proyecto de
residencias Itonami Daisen, para invitar a ar-
tistas de la animacion de todo el mundo a rea-
lizar estancias de creacion en este particular
lugar.

Si no lo observamos con atencién, Itonami
Daisen podria parecer una residencia crea-
tiva similar a muchas otras en el mundo, y
muy lejana a la idea de museo que queremos
proponer: podria limitarse a una estancia de
entre uno y tres meses de artistas, principal-
mente relacionados con la animacion, pero a
menudo de otras disciplinas, que trabajan en
este entorno para realizar una nueva obra. Sin
embargo, hay dos razones, relacionadas entre
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Actividades de GaGaGaGakko

si, que hacen de esta residencia un proyecto di-
ferente. La primera consiste en el objetivo de
conservar, mostrar y transmitir las practicas y
conocimientos tradicionales de la localidad; la
segunda, la forma en que se reafirman las rela-
ciones sociales construidas a partir de estos co-
nocimientos, que pasan ellas mismas a consti-
tuir una nueva forma de patrimonio inmaterial.

El primer paso de Oshita Beday para man-
tener un conocimiento local se relacioné con
la carpinteria tradicional en madera. Mientras
buscaba un espacio fisico para la residencia,
localizé en una de las aldeas del municipio
un viejo edificio de madera abandonado, un
antiguo hospital. Contacté con un carpintero
local, especialista en técnicas tradicionales,
que habia manifestado gran interés por reha-
bilitar la construccioén, y le propuso un pro-
yecto comunitario: negociarian la cesién del
uso del edificio a la comunidad de vecinos; lo
restaurarian con trabajo comunitario dirigido

por el carpintero; montarian un pequefo bar,
gestionado a turnos por los vecinos unos dias
a la semana, una sala de exposiciones y una
sala de tiempo libre en la que estar con nifios y
realizar reuniones; y, finalmente, en el segun-
do piso residirian los artistas animadores.

Mabuya, el nombre con el que bautizaron
al precioso edificio rehabilitado y que abrio
sus puertas en 2013, es un recurso comun. En
cierta manera, cumple con el requisito de los
ecomuseos de estar gestionado desde y para la
propia comunidad. Es la comunidad de veci-
nos la que decide en conjunto las reglas de su
utilizacion; ofrece un lugar al que las personas
mayores que viven solas, una situaciéon muy
habitual en Japdn, puedan acudir y reunirse
con otra gente, que a su vez se asegura de que
se encuentran bien, y les pueden prestar ayuda
cuando lo necesitan. También proporciona un
espacio para que nifos y nifas jueguen juntos
en los frios meses de invierno.



Actividades de GaGaGaGakko

Hasta aqui, podriamos estar hablando de
un centro civico, que desde luego podria re-
sultar fundamental como lugar de activacion
social de este entorno, pero no tenemos por
qué comprender como museo. Para empezar,
podriamos preguntarnos cual es su patrimo-
nio y su coleccion. Y podriamos respondernos
que lo primero que se ha mantenido y que se
preserva gracias a Mabuya es un bello ejem-
plo de arquitectura tradicional histoérica, que
corria el riesgo de desaparecer. Pero no solo
el edificio estaba en riesgo de desaparicion;
también lo estaba el conocimiento sobre el
tratamiento de los materiales y las técnicas de
construccién tradicionales, que gracias a este
proyecto se han actualizado y transmitido, con
carifio y respeto, a nuevas generaciones.

La carpinteria tradicional fue un primer
paso: a continuacion, la sala dedicada a
realizar pequefias exposiciones pasé a
albergar muchas muestras sobre técnicas y

saberes tradicionales. El centro cuenta con
una administracion escogida entre los y las
vecinas, que escoge las propuestas que se van a
realizar. En el momento de mi visita a Mabuya,
por ejemplo, se podia visitar una exposicion
de tintes shibori, una técnica textil tradicional
japonesa que se realiza principalmente con
indigo y que era utilizada, en sus diferentes
variantes, como modo de decoracion de todo
tipo de ropas. En la exposicion, una artesana
mostraba sus piezas, los materiales con las que
las habia realizado, explicaba los procesos e
incluso ofrecia la posibilidad de probarse un
vestido de viaje de samurdi confeccionado
siguiendo esta técnica.

Un elemento que querria destacar de Ma-
buya y del Itonami Daisen en general, sin em-
bargo, consiste en no centrarse exclusivamente
en la conservacién del patrimonio material,
sino en la gran importancia que otorgan al co-
nocimiento y las tradiciones inmateriales. Por
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ello, se considera fundamental que el espacio sea
un centro de encuentro entre generaciones ma-
yores y mas jovenes, que puedan intercambiar
sus experiencias, y que hagan que la transmision
y la conservacién de ese conocimiento no quede
estancada en grabaciones orales recluidas en ar-
chivos, o en informes antropolégicos: en Mabu-
ya, los nifos y las nifias aprenden a hacer shibori
con la artesana local, aprenden su importancia
histdrica, y valoran su relevancia como vehiculo
de construccion de una cultura comun. La con-
servacion se lleva a cabo a través de la transmi-
sion intergeneracional, haciendo que estas prac-
ticas no queden patrimonializadas como objetos
representativos de técnicas extintas, sino como
parte de una comunidad atn viva.

Por supuesto, este intercambio y esta trans-
mision implica también una actualizacion de
dichas tradiciones, puesto que el flujo se re-
transmite tanto desde las tradiciones hacia el
presente como del presente a las tradiciones.
Como bien explica el planteamiento del patri-
monio critico, el patrimonio no nos habla del
pasado, sino del presente, es decir, de las mane-
ras en que nuestra sociedad actual se relaciona,
hace uso y pone en practicas los conocimien-
tos que ha ido recibiendo del pasado. (Smith
2006: 3; Silverman, Waterton, y Watson, 2017:
4). Asi, las técnicas tradicionales se cruzan en
Itonami Daisen con otro tipo de tecnologias y
planteamientos que traen las diferentes formas
de ser y hacer al ahora, y conviven técnicas de-
sarrolladas hace cientos de afios con aparatos
que hace una década no existian.

Este intercambio se ve reflejado, por ejem-
plo, en muchos de los trabajos resultantes de la
residencia. Es el caso de Chunky Matsumoto,
que realizé una animacioén de la historia del
edificio de Mabuya; o de Stefano Buri, cuyos
personajes reflejan a diferentes habitantes de
Daisen, combinandolos con historias y mito-
logias locales. Ambas son formas de contar, de
transmitir y de mantener una historia comin
a través de nuevas formas de creacion contem-
poranea, que entretejen tiempos histdricos.

Al mismo tiempo, establecen otro hito en el
relato de esa historia, al documentar de ma-
nera artistica la propia existencia del proyecto,
como en el caso de Matsumoto.

Aungque el objetivo de Shiho Oshita Beday
era en principio la creacion de la residencia,
el éxito y la repercusién comunal de esta pri-
mera experiencia sirvieron de inspiracién
para proseguir el proyecto en otras vertientes.
Viendo el efecto revitalizador que la recupe-
racion y activaciéon de Mabuya habia tenido
sobre la aldea, y la importancia de los saberes
tradicionales para una relacion sostenible con
el medio natural y social, decidié recuperar
un antiguo edificio abandona en otra de las
aldeas de Daisen, y convertirlo en un centro
de actividades para nifias y nifios. De nuevo
se restaurd el edificio a través de trabajo co-
munitario y se abrié bajo el nombre de Ga-
GaGaGakko (la escuela GaGaGa). Su progra-
macion, que no es continuada sino puntual y
se extiende principalmente durante los meses
calidos y templados y en los fines de semana,
es un buen ejemplo de la ecologia de saberes
propuesta por Boaventura de Souza Santos
(2018:114). Esta propuesta intenta deconstruir
la jerarquia de saberes cominmente estableci-
da y ratificada por los museos, en los que ra-
ramente se encuentran, en un mismo espacio,
conocimientos cientificos y sabiduria popular,
creacion artistica y arqueologia experimental.

Asi, en GaGaGaGakko pueden mezclarse
talleres basicos de animacion impartidos por
artistas residentes en Itonami Daisen, cursos
para aprender a diferenciar y recolectar
hierbas en el monte Daisen, talleres dedicados
a realizar canoas con cortezas de arboles
autdctonos, sesiones de danza contemporanea
o clases impartidas por arquedlogos sobre
como vivian los habitantes de Daisen en
la prehistoria. Todo ello, sin necesidad de
explicitar o de justificar las relaciones entre
unas y otras prdacticas, sino englobandolas
dentro del acervo cultural del valle en todas
sus épocas historicas.



R

i

Daisen Ondo en el festival Wawawa

Nos encontramos, por lo tanto, ante un
planteamiento muy unido al ecosistema, la
historia y las tradiciones del valle, y con una
importante vertiente creativa. Ofrece una
actualizaciéon de conocimientos antiguos y
no reglados, los hace convivir con otro tipo
de saberes mas sistematizados. A través de
estas experiencias, se ponen en valor los
diferentes saberes del lugar y se refuerza la
idea de que constituyen un bien comun y
compartido, que no debe perderse, sino que
debe cuidarse para poder transmitirlo a las
proximas generaciones, y que incluso puede
actualizarse. Junto con esta transmision critica,
se refuerza el sentido de empoderamiento de
varias personas mayores a las que, mediante la
imparticion de cursos, se hace sentir que sus
conocimientos son vélidos y necesarios, y que
con ellos contribuyen a una vida mejor para
toda la comunidad.

Finalmente, el proyecto que probablemente
mejor resume las ideas y actuaciones
desarrolladas hasta ahora por Itonami Daisen
en su constelacion de propuestas consiste en
la elaboracion del Daisen Ondo por parte de
Chunky Matsumoto. Elondéesuntipoderitmo
tradicional de Japon. Se trata de la métrica mas
habitual en las canciones relacionadas con una
localidad, los «himnos locales» que se bailan
en la celebracion del Obon, una festividad para
recordar a los ancestros. Por lo general, solo
las grandes ciudades cuentan con un Ondo, y
es especialmente conocido el de Tokio. Como
los himnos nacionales, este tipo de canciones
ejercen una labor simbdlica importante en el
reconocimiento de los habitantes con el lugar
que habitan, ya que afianzan una sensacién de
orgullo comunitario compartido.

Matsumoto apreci6 una fuerte identidad
comun en Daisen que, sin embargo, no contaba
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con una expresion propia. Podriamos afirmar
que existia una red social tejida sobre unos
valores compartidos; sin embargo, éstos no
habian sido claramente visibilizados a través de
alguna forma simbdlica. Como ocurre a menudo
con los comunes inmateriales (saberes, redes de
trabajo y cooperacion), el hecho de no contar
con una organizacion institucionalizada que
represente la fuerte identidad comun existente,
hace que ésta aparezca ante los mismos sujetos
como secundaria, anecdoética.

Aqui irrumpe la idea de museo de manera
muy interesante. Por una parte, crear un museo
que recoja, salvaguarde y articule estos saberes
y los convierta en un sistema de identificacion
reconocido puede paliar la vulnerabilidad de estos
comunes inmateriales. Y sin embargo, sabemos
que la forma de museo con la que contamos
actualmente tiende a extraer lo que conserva
de las redes de la vida, y fosilizarlo y alienarlo
de su propio contexto de accion. ;Podemos
arriesgarnos a afirmar que el hecho de no contar
con tal tipo de institucion dominante permite,
en cierta manera, que cada habitante de Daisen
siga sintiendo como parte de su responsabilidad
el mantenimiento de estas costumbres, de estos
saberes y de estos lazos? ;No debemos reflexionar
sobre la forma en que los museos, como
instituciones, a veces acaparan la responsabilidad
del mantenimiento del patrimonio de manera que
sus propios usuarios y usuarias, aquellas personas
que lo mantienen vivo a través de su uso, no se
sienten sus depositarios ni son conscientes de
su fundamental labor de salvaguarda? Hemos
observado en muchas ocasiones que cuando los
patrimonios naturales, culturales y materiales
son abandonados por las instituciones, son las
comunidades las que se organizan en torno a ellas,
las revalorizan y cuidan de su persistencia®. En

2 Existen multiples ejemplos: desde la salvaguarda de las len-
guas catalana, vasca y gallega durante el franquismo, hasta los
movimientos indigenas en América Latina pidiendo el respe-
to para su entorno natural; los indigenas brasilefios frente a la
destruccion por parte del estado del Amazonas; o movimien-
tos populares como el de Tabacalera Madrid que se apropian
de patrimonio abandonado para su revitalizacion.

cambio, cuando las instituciones se convierten un
unicas valedoras de la salvaguarda patrimonial,
se corre el riesgo de perder el sentido de comtn
con que cuentan estos bienes, y que se delegue
en las instituciones todas las labores, dejando de
sentir como parte de la propia vida gran parte del
patrimonio.

La propuesta de Matsumoto surgié de ma-
nera espontanea en una de sus estancias en la
localidad, como respuesta a este fuerte movi-
miento revitalizador del patrimonio vivo de
Daisen. Consistié en crear un ondo para el
municipio, es decir, una forma de reconoci-
miento simbolica que mostrara la identidad
compartida creada en torno a las redes de co-
laboracién del pueblo. Desde su creacion, no
se buscaba ningun tipo de institucionalizaciéon
de la propuesta: no se presentd al municipio
como himno oficial, sino que se plante6 como
una cancion mds que se podria compartir
entre las personas implicadas en el proyecto.
Compuso una letra y una melodia simple, y ¢l
mismo colaboré con varias personas implica-
das en Itonami Daisen en la creacién de una
coreografia que podia ser bailada en las fiestas
locales, puesto que el baile es parte fundamen-
tal en la performance comunitaria de este tipo
de creaciones musicales.

Como reconocié Shiho Oshita Beday, la
idea tuvo un gran éxito y el nivel de identi-
ficacion de la poblacién con el Daisen Ondo
superd todas las expectativas. Tras presentarlo
en un par de talleres, se recibieron numero-
sas peticiones para difundirlo en las escuelas
y asociaciones; se celebr6 una fiesta en la que
se impartié una clase y se bailé en grupo. Las
profesoras de las escuelas pidieron una sesion
para aprender la coreografia, con el objeto de
ensenarsela posteriormente al alumnado. Hoy
es el dia en que el Daisen Ondo se representa
en muchas de las fiestas de la localidad, y se
transmite en las escuelas junto con la mitolo-
gia local y otras costumbres vernaculas. Se ha
convertido en una fuente de satisfaccion y or-
gullo para la poblacién de Daisen.



Exposiciones y conciertos en el Itonami Daisen Festival en Nagata, 2018

Concluimos

Itonami Daisen, a dia de hoy, no es un mu-
seo. Shiho Oshita Beday no lo identifica con
esa definicion, e incluso muestra una cierta
apatia al responder a preguntas sobre el modo
en que definiria su propuesta. No siente la ne-
cesidad de definirla, sino que siente la necesi-
dad de llevarla a cabo. Sus objetivos consisten
en aportar a su comunidad la posibilidad de
mantener con vida una serie de costumbres,
ideas, sabidurias, formas de hacer y de orga-
nizarse que pueden provenir del pasado, pero
que se actualizan persistentemente a través de
su realizaciéon continuada y compartida.
Itonami Daisen no cuenta con ningun
patrimonio material: Mabuya es un edificio

cedido en uso al ayuntamiento, y lo mismo
ocurre con GaGaGaGakkd. Muchas de las ac-
tividades que organiza el proyecto se llevan a
cabo en edificios municipales (algunos de los
cursos, las presentaciones de las animaciones
realizadas en la residencia), o incluso privados
(conciertos, encuentros y presentaciones se
realizan a menudo en casas, tiendas y alma-
cenes de los vecinos). Sin embargo, gestiona y
mantiene con vida un ingente patrimonio in-
material. Este patrimonio cuenta con muchos
elementos que, a lo largo de los siglos, han
proveido de buen vivir a los habitantes del va-
lle: sabidurias ancestrales, como el uso de los
recursos naturales del valle para alimentacion,
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transporte y soluciones medicinales; técnicas,
como la carpinteria tradicional, el tefiido de
tejidos o la ceramica; relatos mitologicos y re-
ligiosos, que han creado una imagen comun
de la identidad de la regién y han alimentado
su vida espiritual. Sin embargo, la mirada ha-
cia la vida que merece ser vivida no se centra
en el pasado, sino que incluye, y cruza con las
anteriores, nuevas formas de mirar al presente,
como las tecnologias digitales, la animacién o
la musica y la danza contemporaneas.

Pero sobre todo, un patrimonio que el pro-
yecto guarda con especial carifio y cuidado es
la red de relaciones sociales que se construye
en torno al mantenimiento de todas estas sabi-
durias y formas de hacer; el hilo comunal que
se teje entre una serie de sujetos conscientes
de ser depositarios de algo valioso. Oshita Be-
day ha conseguido con su propuesta algo con
lo que suefian todos los museos: que las perso-
nas que hacen uso de ese patrimonio lo sien-
tan suyo, se responsabilicen de él de manera
comun, y sean conscientes de que, a través de
su mantenimiento con vida, de su encuentro
continuo con la comunidad y con el presente,
es como el patrimonio cobra sentido.

Por ello, Itonami Daisen es un museo ideal
del futuro, un museo que no se define me-
diante las paredes que establecen sus limites,
ni mediante las colecciones que atesoran lejos
de la mirada del publico. El museo del futuro,
aquel al que no conseguimos dar una defini-
cién, debe tener su corazén en las relaciones
comunales que permiten la pervivencia del
patrimonio, sea éste material o inmaterial, y
dirigirse hacia la consecucion de vidas que
merecen ser vividas, del buen vivir, a través de
estas relaciones de comunidad y patrimonio.
Debe centrar sus recursos no tanto en la con-
servacion, sino en la activacion de este patri-
monio, para que no muera encerrado en sus
almacenes. Y debe pensar en la funcién de ese
patrimonio en la actualidad, en cdmo el pasa-
do que representa continua vivo a dia de hoy,

y en cémo influye, y cdémo podria influir, para
enriquecer la vida de los sujetos y las comuni-
dades a las que representa.

El museo ideal del futuro también debe
replantearse la segregacion por tipos de co-
nocimientos, por jerarquias académicas y por
procedencias geograficas. Sin renunciar a la
especializacion, debe abrir los ojos a como
una animacion puede hablarnos de mitologia,
como las hierbas del campo pueden hablarnos
de gastronomia y como la danza contempo-
ranea puede ayudarnos hoy a colocar nuestro
cuerpo en espacios creados hace siglos.

Por otra parte, el museo ideal debe hablar-
nos de diferentes temporalidades. Debe dejar
de dar prioridad a la fracturacion de su cro-
nograma a través de exposiciones, y pensar en
los tiempos propios de sus proyectos; darles
vida y visibilidad mientras existen, en forma
de procesos comunitarios, y no solo cuando
estan listos y vestidos para salir a la fiesta. Es-
tas temporalidades deben cruzarse con las vi-
das de las comunidades a las que este museo se
enfoca, y no con los flujos globales del turismo
y la produccion.

Y finalmente, este museo ideal nos dice que
tal vez nunca lleguemos a definirlo, porque tal
vez su definicion deba ser la propia flexibili-
dad en los saberes, los tiempos y las redes; que
tal vez la idea de permanencia, tan presente
en la definicion histérica del museo, deba ser
la primera en disiparse. Y tal vez, como Shi-
ho Oshita Beday, deba preocuparnos mas qué
vamos a hacer en los museos del futuro, con
quién vamos a hacerlo, y no tanto como va-
mos a definirlos.



Yabuta Kana, colaboradora del festival, Chunky Matsumoto, artista, y Shiho Oshita Beday, organizadora, en el Daisen Itonami Festival
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EL MUSEO DE ARTE CONTEMPORANEO
JOSE MARIA MORENO GALVAN:
LA CRITICA DE ARTE COMO MEDIACION

THE JOSE MARIA MORENO GALVAN MUSEUM
OF CONTEMPORARY ART:
ART CRITICISM AS MEDIATION

Miguel Angel Rivero G6mez
Universidad de Sevilla

Resumen , . . . .
esume El presente articulo tiene como protagonista al Museo de Arte Contemporaneo José

Maria Moreno Galvan, de La Puebla de Cazalla (Sevilla). Se trata de un particular
museo al estar dedicado a un critico de arte y no a un artista, como es habitual.
Este proyecto, sin embargo, alcanza una alta dosis de coherencia precisamente por
eso. Porque entre las funciones de los museos esta la divulgacion de los contenidos
que alberga, facilitando su acceso y comprension al visitante. Y porque esa es
asimismo la labor del critico de arte, que asumié con todas sus consecuencias José
Maria Moreno Galvan, acercando al publico a la comprension y convivencia con
el arte de su tiempo.

Palabras clave , . P .
Museo Arte Contemporaneo Moreno Galvan, critica de arte, mediacion.

Abstrac . . , , ,
bstract This article focuses on the José Maria Moreno Galvan Museum of Contemporary Art,

in La Puebla de Cazalla (Seville). It is a particular museum, as it is dedicated to an
art critic and not to an artist, as it may be usual. This project, however, is highly
coherent precisely for that reason. That is, content dissemination, facilitating
access and understanding to visitors, is among the functions of museums. And
this is also the work of the art critic, as José Maria Moreno Galvan fully assumed,
bringing the public closer to understanding and living with the art of his time.

Keywords José Maria Moreno Galvan Museum of Contemporary Art, Art Critic, Mediation.
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+Un museo dedicado a un critico de arte?

En Espafa, entre las décadas de los 80 y 90
del siglo xx, se vivié una verdadera fiebre de
creacion de espacios dedicados al arte contem-
poraneo. Ciudades y pueblos se embarcaron
por doquier a la carrera del progreso desde la
puesta en marcha de una Fundacién, Centro
0 Museo de Arte Contemporaneo. En muchos
casos, se aprovechaba la coyuntura para rendir
homenaje y conservar el legado del artista local
o arraigado en su solar: Zuloaga, Sorolla, Pi-
casso, Dali, Vazquez Diaz, Mir¢, José Guerrero,
Tapies, Pablo Serrano, César Manrique, Vela
Zanetti, Guinovart... En otros casos, los me-
nos, no ha sido un artista sino un critico de arte
quien ha dado nombre al espacio, como suce-
de con el Museu d’Art Contemporani Vicente
Aguilera Cerni de Vilafamés, el Centro Damidn
Bayén o el Museo de Arte Contemporaneo José
Maria Galvan. Puede resultar hasta paradéjico
que sea un critico quien dé nombre a un museo
o centro de arte, y que su concepciéon misma
del arte sea la que articule la coleccién y el pro-
grama expositivo. Pero si nos detenemos a pen-
sarlo, se trata de algo cargado de sentido, sobre
todo, si tenemos en cuenta la funcién del criti-
co de arte como mediador, cuya misién ha de
consistir en agrietar los diques que separan al
publico de las manifestaciones artisticas de su
tiempo. Esa ha de ser también, al fin y al cabo,
una de las funciones de los museos de arte con-
temporaneo, donde la relaciéon con el publico
se torna mas compleja que en cualquier otro
museo, al sentir el espectador constantemente
desafiada su comprension, y donde por tanto se
hace mas necesaria la mediacion entre las obras
de arte y el ptiblico. Ademas, en el caso de José
Maria Moreno Galvan, que es el que nos ocupa
aqui, su practica de la critica de arte se caracte-
riza por su firme intencion de acercar al pueblo
a la comprension del arte, en especial, del arte
contempordneo. El mismo explicita cual ha de
ser la funcion del critico en una entrevista de la

revista Artes: «La labor del critico no creo que
sea la de modificar el arte, sino la de ayudar a su
comprension. Yo he tratado de explicarlo, no de
modificarlo. A los artistas y a algun sector del
publico es posible que yo le haya dado alguna
pauta para esa comprension» (Moreno Galvan,
1964: 3). Por tanto, el que Museo de Arte Con-
temporaneo de su pueblo natal lleve su nom-
bre es algo cargado de coherencia y de sentido,
pues desde ahi seguiran operando su espiritu y
su memoria en la divulgacion y el acercamiento
de las gentes a las artes de su propio tiempo.

La disociacion entre artistas y publico, y el
papel de la critica de arte

Una de las cuestiones capitales que atafie al
arte del siglo x1x en adelante ha sido su cre-
ciente distanciamiento respecto al publico;
distanciamiento que ha marchado en paralelo
al proceso de conquista de la «<autonomia» del
arte. Con la aparicion de las vanguardias artis-
ticas a comienzos del siglo xx, esa disociacién
entre los artistas y el publico no hizo sino agu-
dizarse, a pesar de que las diferentes corrien-
tes acompafiaron sus practicas artisticas con
un importante corpus de manifiestos y de que
uno de sus objetivos era precisamente quebrar
la escision existente entre el arte y el pueblo,
abierta por el esteticismo del x1x. Se trataba
de que el arte asumiese un compromiso con su
presente y con el nuevo mundo que empezaba
a vislumbrarse, lo cual exigia romper con la
tradicion y liquidar los residuos del arte clasi-
co, para asi abrir paso a nuevos lenguajes. Un
arte nuevo para un mundo nuevo. Habia que
derrocar al arte institucional burgués y dina-
mitar su entramado. Esa era, segin Adorno,
la mision del arte moderno: liberar la obra de
las ideas de unidad y totalidad desde la «desli-
mitacién», y hacerla capaz de acoger lo dispar
y lo difuso. En ese recorrido, sin embargo, a
los artistas, criticos y tedricos del arte no los
acompano el publico, menos aun el pueblo.



Interior del Museo de Arte Contemporaneo José Maria Moreno Galvan

Al contrario, aumentaron las distancias en-
tre ambos, tanto en las vanguardias historicas
como en las de la segunda mitad del siglo xx.

Llegamos al siglo xx1 y las barreras del
arte contemporaneo siguen en pie, de manera
que la lejania de los artistas con el publico se
traduce en una actitud de desconfianza por
parte de este, cuando no de menosprecio e
indignacion. Pierre Bourdieu, al analizar esta
cuestion en El sentido social del gusto, habla de
«la animadversién con respecto a la creacion
contemporanea que hoy se manifiesta cada
vez con mas frecuencia» (Bourdieu, 2011:
20). Su hipotesis consiste en que «la crisis del
arte es probablemente una crisis de creencia»,
pues el arte se ha convertido en «un objeto de
creencia». El museo mismo, dice, «es como una
iglesia: es un lugar sagrado», donde se rinde
culto a las obras de arte por el mero hecho de
hallarse en ese sagrado lugar (Bourdieu, 2011:
26-27). ;Ddnde esta entonces la razén de esa

«animadversion» hacia el arte contemporaneo?
Bourdieu rechaza la tesis impuesta desde la
critica mas conservadora de que al pueblonole
atrae el arte moderno. El problema radica, dice,
en que «no se ha hecho nada para desarrollar
la libido artistica, el amor al arte, la necesidad
del arte, que es una construccion social, un
producto de la educacién» (Bourdieu, 2011:
32). Es decir, no se han puesto a disposicion
del pueblo los cddigos de acceso a ese nuevo
arte: «los instrumentos de conocimiento
-la competencia-, y de reconocimiento -la
creencia, la propension a admirar como tal
(una admiracién puramente estética) lo que
esta socialmente designado como admirable-»
(Bourdieu, 2011: 31). De este modo, concluye
su analisis sefialando:

Asi, por un lado, esta el hecho de la desigual
distribucion de los medios de acceso a la obra
de arte [...] y por el otro, estd el hecho de que el
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mundo en el cual se produce el arte, por su pro-
pia logica, se aleja atin mas del mundo comun.
La ruptura, que es sin duda muy antigua, se ha
tornado dramatica desde el momento en que el
campo artistico ha comenzado a volverse hacia
si mismo y devenir reflexivo, [...] Asi, las expec-
tativas del publico [...] se alejan siempre mas de
lo que proponen los artistas que, inmersos en
la 16gica auténoma del campo, cuestionan sin
cesar las categorias de percepcion comunes...
(Bourdieu, 2011: 32-33).

También ha abordado esta cuestion José
Jiménez, quien desde una linea préxima hace
recaer la responsabilidad del distanciamiento
del publico respecto al arte contemporaneo
sobre los mismos artistas, pero también sobre
criticos, conservadores, comisarios, tedricos
del arte, medios de comunicacion vy, especial-
mente, sobre los museos, que parecen vivir
«de espaldas» a las gentes a las que se deben.
Sefiala, no obstante, otra linea de explicacion
a este «divorcio entre el arte y el publico», y al
sentimiento de «estafa» que se despierta en el
espectador al no ser capaz de comprender las
obras que tiene ante sus ojos. Adonde apunta
es al topico moderno de que «el arte se basta
a si mismo», sin necesidad de ningun apoyo
externo. A juicio de José Jiménez

. esto no solo no es asi hablando del arte
contemporaneo, sino que tampoco lo ha sido
nunca. [...] Todas las practicas y actividades ar-
tisticas, no solo han estado siempre ubicadas en
contextos culturales e historicos muy concretos,
en los que se determinaban sus limites y hori-
zonte, sino que el perfil de esos contextos se ha
establecido siempre desde el lenguaje, a través de
construcciones interpretativas, teoricas. El arte
nunca se bastd «a si mismo», [...] Por el con-
trario, las obras y propuestas artisticas han ido
siempre acompafiadas de una retdrica (en el sen-
tido positivo de la palabra) de acompafiamiento,
de lenguaje, cuya funcién no es «explicarlas»,
sino situarlas en un contexto de sentido, de sig-
nificacion. (José Jiménez, 2010: 14).

Queriamos llegar aqui, porque esa es pre-
cisamente la funcién que José Maria Moreno

Galvan adscribi6 a la critica, tal y como de-
sarrolla en su obra Autocritica del arte. Parte
en su planteamiento de la estrecha vincula-
cion existente entre arte y sociedad, y de una
concepcion del arte como «testimonio» que
«significa» a una realidad: «de lo que se trata
—dice- es de encontrar en la huella del arte el
testimonio de los hombres» (Moreno Galvan,
2010: 53). Desde ahi sostiene que la labor del
critico ante una obra de arte «consistiria, no
en dictaminar presuntas calidades y jerarquias
seglin no se sabe qué codigo de calificaciones
jerarquicas, sino en autentificar su evidencia
significadora o su gratuidad» (Moreno Gal-
van, 2010: 52). Solo eso puede juzgar la «au-
tentificacion» de una obra, su capacidad de
«significar», es decir, su «correspondencia»
con ciertas realidades de su tiempo de las que
el arte es «testimonio».

Tenemos aqui una concepcion de la critica
de arte como «mediacion», originaria de la apa-
ricién misma de la figura del critico, que como
sabemos naci6 en el siglo xvii1 de la mano de
los Salones de Paris y su afan ilustrado por la
difusion social del arte. Asimismo, tenemos en
Moreno Galvan una concepcién de la critica
en cuanto «conocimiento», cuyo origen radi-
ca en el romanticismo alemdn, segin desvel6
con su habitual lucidez Walter Benjamin bajo
las premisas: «El arte es una determinacion del
medium de la reflexion, presumiblemente la
mas fecunda que ha recibido. La critica de arte
es el conocimiento del objeto en este medium»
(Benjamin, 2000: 97). Segun el fil6sofo germa-
no, habia de confiarse pues a la critica de arte
la tarea de «estimular la reflexién por la que
la obra es elevada a la conciencia y al conoci-
miento de si misma» (Benjamin, 2000: 101). Si
seguimos el recorrido histérico de la critica de
arte, vemos como a lo largo del x1x, conforme
fueron prosperando los Salones, la critica fue
adquiriendo mayor presencia y significacion,
tanto social como dentro del mundo del arte.
El critico ya no es solo mediador, sino funda-
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Manuel Millares, Sin Titulo, 1971

mentalmente generador de «nucleos de opi-
nién», que influyen en el mercado e incluso en
la misma produccion artistica. Se convierte en
abanderado de los artistas y de las tendencias
renovadoras del arte, y aunque seguira operan-
do en sus criticas con objeto de educar el gusto
del publico para que alcance a comprender la
«razon de ser» de la obra, la relacion del espec-
tador con el arte de su tiempo se torna cada
vez mas dificil y compleja. Asi sucedid, de he-
cho, con las diferentes corrientes artisticas que
atravesaron el siglo x1x, del romanticismo al
postimpresionismo.

Como antes adelantamos, esta situaciéon no
hizo sino agravarse con la irrupcién de las van-
guardias artisticas a comienzos del siglo xx.

=2 =

En este nuevo escenario, el critico irfa acercan-
dose cada vez mas al artista, con objeto de co-
nocer de cerca y en sus entresijos internos los
complejos procesos creativos ensayados. Pero
al mismo tiempo se fue alejando del publico, su
destinatario, y dejando de lado su funcién de
«mediacion». El resultado fue el aumento de la
disociacion entre artistas y publico, el arte y el
pueblo, anteriormente referido. Es la «era de los
manifiestos», que parecen venir a suplir a la cri-
tica. «La vanguardia no solo escribe, sino que lo
hace preferente a través de manifiestos. Ahora
bien, [...] son por lo general proclamas radica-
les dictadas por la urgencia y por la pasion, [...]
algo que esta en las antipodas de una reflexion
disciplinada» (Gonzalez Garcia, Calvo Serraller
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y Marchan Fiz, 2009: 12). En efecto, los mani-
fiestos quedaban lejos de una reflexién critica
desinteresada, que es la que compete al critico de
arte. Todo ello, sumado a la heterogeneidad de
las diferentes corrientes artisticas, a la creciente
complejidad con que van prefigurando el arte
moderno, y al desasosiego y la desorientacion del
publico, explica que andando el tiempo se volvie-
se a sentir la urgencia de la critica como media-
cidén y conocimiento.

Ahi es donde situamos a un José Maria
Moreno Galvan que, al incorporarse a la escena
artistica de Espana en los albores de los afos 50,
encuentra el campo de la critica de arte bajo el
dominio hegeménico de Eugenio D’Ors, proclive
al arte académico y a centrar su indagacién
pictérica en la busqueda de las esencias
patrias, tal y como marcaba el ideario cultural
franquista. No obstante, Eugenio D’Ors también
fue responsable de la creacion en 1942 de la
Academia Breve de la Critica de Arte, destinada
a la promocion y difusion del arte moderno en
Espafa. Era una sefal de que algo empezaba a
cambiar en el campo dela critica y del arte mismo.
No en vano, en torno a estos afnos surgieron
cenaculos artisticos como el Grupo Poértico en
Zaragoza, la Escuela de Altamira en Santander
o el Grupo Buchholz en Madrid, que se movian
entre la abstraccion y la figuracion no académica,
y cuyos propdsitos no eran otros que recuperar
la vanguardia artistica espafiola. En esa estela
les seguiran, ya en los afios 50, el informalismo,
originado desde el grupo madrilefio El Paso y
desde el catalan Dau al Set, y con artistas como
Tapies, Millares, Saura, Tharrats, Cuixart, Feito,
Lucio Mufioz... Con el triunfante informalismo,
que llego a convertirse en la nueva «vanguardia
oficial», convivira en estos afios la abstraccion
geométrica, que fue ganandose un sitio desde
Equipo 57, Equipo Cérdoba o el Grupo Parpallé.
A ellos hemos de sumar, ya en la década de los
60, la vuelta a la figuracion y al expresionismo del
realismo social, con centro en el grupo Estampa
Popular (Diaz Sanchez: 2004, 74-96). Todo este

movimiento revivificador del arte en Espaia
recibié ademas el aliento de algunos criticos de
la anterior generacién que reaparecieron, como
Sebastia Gasch y Eduardo Westerdhal, cuyos
criterios siempre fueron favorables al espiritu de
las vanguardias. Pero ante todo, tuvo el apoyo
textual de una nueva generacion de criticos, entre
los que se encontraban Tomas Llorens, Vicente
Aguilera Cerni, Giménez Pericas, Alexandre
Cirici, Juan Eduardo Cirlot, Valeriano Bozal o
José Maria Moreno Galvan. Criticos que dejaron
a un lado los analisis formalistas y esteticistas, se
aproximaron a una perspectiva sociologica, con
influencias del marxismo y el existencialismo,
y que apostaron por recuperar la funcién de la
critica de arte como mediacion. En este sentido,
ha subrayado Noemi de Haro coémo: «Estos
intelectuales contribuyeron a la apertura de
nuevos caminosenlacriticadearteintroduciendo
nuevos métodos y enfoques de analisis de la
creacion artistica» (De Haro, 2016: 407-408).
Su papel fue asi decisivo en este momento entre
finales de los 40 y comienzos de los 60 en el
que, en palabras de Moreno Galvan, el arte en
Espafa va a «montar nuevamente la estructura
de nuestra modernidad» (Moreno Galvan, 1960:
71). Para ello, resultaba fundamental recuperar la
critica como mediacion, y eso explica, tal y como
ha precisado Regina Pérez Castillo, el estilo como
critico de arte de Moreno Galvan:

Su marca personal seria siempre la sencillez y
cercania del lenguaje. Moreno Galvan defendio fir-
memente la comprension del arte contemporaneo
a través de lenguajes no cripticos y directos, lo cual
se contrapone al espiritu de la generacién anterior
de criticos espafioles, encabezada por Eugenio
D'Ors, [...] los ensayos de Moreno Galvan presen-
tan un marcado caracter periodistico, heredado de
su formacion en la Escuela Oficial de Periodismo,
[...] un estilo periodistico de mayor difusion y al-
cance. Quizés la naturalidad y franqueza que des-
prendian sus textos, suponia en la década de 1960
una de las pocas vias que permitian aproximar el
arte contempordaneo a los espafioles. (Pérez Casti-
llo, 2019: 114-115).



Volvemos asi, tras este rodeo, a la cuestion
que nos viene ocupando desde el comienzo del
texto: la disociacion entre el publico y el arte
contemporaneo. Se trata de una cuestiéon que
ocup6 largamente a José Maria Moreno Gal-
van, como podemos apreciar en sus textos re-
lativos al cambio acontecido en la relaciéon del
publico con el arte a partir de las vanguardias.
A su juicio, el ser humano habia basado sus ne-
xos con el arte a lo largo de la historia desde
una relacion de «identificacién». Ahora bien,
matiza: «aquella “identificacion” entre el arte
y el pueblo, tantas veces afiorada, estaba liga-
da no a la realidad del arte sino simplemente
a la representacion. El publico se identificaba
con una imagen “narrativa’ de su propia vida
o de lo que en cada época concibié como vida»
(Moreno Galvan, 1965: 9). Eso es lo que cam-
biara sustancialmente con la irrup-
cion de las vanguardias a comienzos
del siglo xx, que se fue despojando
a la imagen de su sentido narrativo
y representativo. Se abri6 entonces,
prosigue Moreno Galvan, un «di-
vorcio entre la expresion del arte
y la opinién del publico que, en el
mejor de los casos, se traduce en
indiferencia mutua» (Moreno Gal-
van, 1965: 9). Ese divorcio no hizo
sino agravarse en el transcurso del
siglo y ahi es donde, segin Moreno
Galvan, habia de intervenir el criti-
co de arte, recuperando el sentido
de la critica como mediacién y co-
nocimiento.

Semblanza de José Maria Moreno
Galvan

José Maria Moreno Galvan fue una
figura decisiva en el marco de la cul-
tura espafiola durante la segunda
mitad del siglo xx, fundamental-

y la critica de arte. De especial relevancia fueron
sus textos y reflexiones acerca del arte espaiol
de la llamada «segunda vanguardia», con el in-
formalismo como principal foco de atencidn, y
sobre el arte latinoamericano del siglo xx, cam-
po de estudio practicamente inédito entonces
en nuestro pais. Cabe destacar asimismo su in-
tenso activismo cultural y politico, desarrollado
desde su militancia en el Partido Comunista de
Espafa y desde su participacion en diferentes
proyectos de resistencia antifranquista.

Nacié en 1923 en La Puebla de Cazalla, en
plena campifia sevillana; pueblo «desespera-
damente blanco, desesperadamente ahogado
entre olivares», como ¢él mismo lo describid
(Moreno Galvan, 2011: 139). Alli trascurrieron
su infancia y adolescencia, compartiendo con
su hermano, el pintor Francisco Moreno Gal-

mente desde su ejercicio de la teoria Francisco Moreno Galvan, Un cuarto para el cante, 1974
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van, una temprana aficion por el arte. Tras vi-
vir varios afos entre Sevilla y su pueblo natal, y
con una formacion autodidacta hasta entonces,
el acontecimiento que marcd la incorporacién
de José Maria Moreno Galvan al mundo de arte
fue su presencia en la I Bienal Hispanoameri-
cana de Arte, celebrada en Madrid entre 1951
y 1952, y en la cual desempefi6 tareas adminis-
trativas. Al concluir la Bienal, decidid instalarse
en la capital y se matriculé en la Escuela Oficial
de Periodismo, compaginando sus estudios con
trabajos de diversa indole. Estos comienzos de
los 50 fueron afios de intenso estudio para él,
dedicandose a profundizar en sus conocimien-
tos sobre arte y estética a través de autores como
Walter Pater, Apollinaire, Malraux, Wolfflin,
Berenson, Worringer o Eugenio D’'Ors. Ya por
entonces empez6 también a ejercer la critica de
arte para diferentes revistas, entre las que po-
demos destacar Mundo Hispanico, Correo Li-
terario, Cuadernos Hispanoamericanos, Papeles
de son Armadans, Gaceta Ilustrada o Goya, y
participé en algunos de los eventos artisticos
mas relevantes del momento, como el Congreso
de Arte Abstracto de Santander -1953- o el I
Salén Nacional de Arte No Figurativo -1956-.
Merced a este ultimo, tuvo ademas la oportuni-
dad de viajar a Cannes y conocer en persona a
su admirado Picasso (Pérez Castillo, 2019: 65-
74), experiencia de radical importancia para él,
pues lo consideraba el verdadero «fundador de
la pintura del siglo xx» y el eje de la esencial
«problematicidad» del arte moderno (More-
no Galvan, 1977: 47). En estos afios se ocupd
asimismo de la direccién artistica de la Galeria
Darro, en Madrid, donde entre 1959 y 1963 co-
misari6 destacadas exposiciones sobre el arte
espafiol de preguerra, el informalismo, Equipo
57 o el Grupo Signo, de Chile. De este modo,
se fue incorporando José Maria Moreno Galvan
a la escena artistica e intelectual del pais, en la
cual sorprendieron desde primera hora su par-
ticular ejercicio de la critica de arte, capaz de
conciliar sus vastos conocimientos y el rigor de

la teoria estética con la pasion del espectador
entusiasta. En esta peculiar manera de mirar e
interpretar el arte, nunca dejo de tener presente
que la funcién del critico era ejercer de «media-
dor» entre los artistas y el publico, asumiendo
asi como responsabilidad social propia la tarea
de acercar al pueblo al complejo fendmeno del
arte contemporaneo y de ayudarlo a su com-
prension. En este sentido, ha destacado Noemi
de Haro en los textos de critica de Moreno Gal-
van su «voluntad de ser divulgativo» respecto al
conocimiento del arte y su negativa a «escribir
para los eruditos» (De Haro, 2016: 414).

En cuanto a su labor de agitacion politica, he-
mos de ubicarla entre las décadas de los 60 y 70,
y ligada al Partido Comunista de Espafia, enton-
ces en la clandestinidad, asi como al cada vez mas
agitado mundo universitario y a diferentes asam-
bleas y tertulias intelectuales de tendencia anti-
franquista, como la del Café Pelayo. En esta linea,
tendrian especial significacion para su trayectoria
su activa presencia en los homenajes a Antonio
Machado en Colliure -1959- y Baeza -1966-, y
su participacion en episodios como la Asamblea
contra la represion de la Facultad de Econdmicas
-1966-, la Asamblea estudiantil pro-amnistia de
la Facultad de Ciencias Politicas y Econdmicas
de Somosaguas -1970-, o el homenaje a Picasso
organizado en la Facultad de Ciencias de la Uni-
versidad Complutense -1971-. A excepcion de
Colliure, todos estos casos se saldaron para Mo-
reno Galvan con detenciones, multas y encarcela-
mientos, generando en algunos casos movimien-
tos de protesta pidiendo su excarcelacion, como
el famoso encierro de intelectuales y artistas en el
Museo del Prado (Pérez Castillo, 2019: 126-135y
149-174). Todo ello, por otra parte, dio un amplio
eco a su voz como critico de arte y a su autoridad
como intelectual comprometido, convirtiéndose
en una suerte de simbolo de la lucha antifran-
quista entre los estudiantes, los intelectuales y los
jovenes artistas.

Volviendo al campo del arte, Moreno Gal-
van puso el foco desde sus comienzos en el arte



espafol y latinoamericano, e