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DIALOGO ORIENTE OCCIDENTE

Es curioso y significativo por el valor que tiene y aporta, la pro-
puesta de un proyecto que parte del didlogo enriquecedor y
fructifero entre oriente (Japdn) y occidente (Espafia) por parte de
una institucién humilde y sencilla como es la Fundacion Merayo.
Institucion privada sin animo de lucro situada en un singular y
emblematico espacio de un pequefio pueblo leonés: Santibafiez
del Porma (Ledn). Fundacién modesta pero inoculada por el virus
del trabajo, esfuerzo y tesén e inmune al desaliento, hecho que
la convierte en estos dias que corren en un ejemplo a seguir. La
conexion, dialogo e influencia mutua entre oriente y occidente
son cuestiones que recorren nuestra historia del arte de forma
estructural y que se hace presente y puede rastrear en la obra
de Picasso y sus reinterpretaciones de estampas japonesas
erdticas, en el sentido espiritual como energia interior del infor-
malismo de Luis Feito, en la abstraccion paisajistica del filipino
Fernando Zobel, en las obras de Hernandez Pijuan, en las pin-
turas de arquitecturas de interiores en picado de Juan Navarro
Baldeweg e incluso en la obra de Saura o de Alberto Garcia Alix,
entre otros muchos ejemplos que se podrian ir desgranando .

Asi hoy se hace presente en esta muestra un diverso panora-
ma de enfoques conceptuales, formales y estéticos de las artes
plasticas japonesas con tres magnificos y singulares represen-
tantes. Tres figuras destacadas del panorama artistico japonés
que aportan su propia personalidad al arte occidental y al mismo
tiempo se nutren de las tendencias americanas y europeas.



ALREDEDOR DE UNA EXPOSICION

Poéticas Contemporaneas (de Oriente a Occidente) es la nomenclatura escogida para eng-
lobar seis exposiciones individuales de pintura y fotografia de otros tantos artistas, que la
Fundacion Merayo (Santibafiez de Porma, Ledn) puso en marcha en el verano 2017 con la
idea de mostrar el trabajo de creadores japoneses contemporaneos (Shoji Harikae, Sousai
Inada y Maiko Maeda) al lado de creadores castellanos y leoneses (Angela Merayo, Vicente
Molina Pacheco y el fotégrafo Norberto Nosti), dispares en procedencias y en cronologias,
pues las fechas de comienzo de sus carreras creativas abarcan desde mediados los afos
cuarenta del siglo XX (Shoji Harikae) hasta 1997 (Norberto Nosti), pese a lo cual, en la diver-
sidad de sus lenguajes plasticos y sus diferencias estéticas, coexisten sutiles nexos que les
acercan en la esencia del arte, en su utilidad, siendo posible detectar conexiones en la fuerza
expresiva de los trazos gestuales, abiertos a la par que controlados, de las obras de Sousai
Inada y Vicente Molina Pacheco; entre la espiritualidad misteriosa que reside en las perfectas
geometrias creadas por Angela Merayo y el mundo cromatico purificado y delicado de Maiko
Maeda, en sus lineas negras, y en las mismas lineas negras continuas/discontinuas de Shoji
Harikae, depositarias del impulso vital que le unen o le separan de la vida, y también, y por
Ultimo, en la ironia sutil de este Ultimo, presente igualmente en la obra de Norberto Nosti,
con toques surrealistas.

Los artistas, intérpretes de su mundo, cronistas de sus emociones, testigos de la vida son los
auténticos protagonistas, y es a ellos a los que nos referimos a continuacion

Las impresionantes “letras” realizadas con tintas sobre papel o lienzo de Sousai Inada (Kioto,
1949) remiten visualmente al mundo de la caligrafia oriental y en concreto a los ideogra-
mas tradicionales japoneses, convertidos formalmente en elementos plasticos de naturaleza
abstracta, una vez desdefada la rigidez normativa de la caligrafia y de ser despojados de
significado semantico. La caligrafia, una de las bellas artes japonesas enraizada en las mas
profundas esencias de la tradicion nipona, paraddjicamente ha sido uno de los vehiculos
para que artistas de vanguardia activos en el Japon posbélico rompieran con el pensamiento
artistico tradicional y se incorporaran a una estética novedosa paralela a la abstraccion ges-
tual occidental: al informalismo y expresionismo abstracto. Shiryu Morita (1912-1998) liderd
desde la escuela Bokujin (fundada en Kioto, 1952) este movimiento, que hoy sigue activo y
encabezado por Sousai Inada.

Desde su actual liderazgo Inada recoge y mantiene el esfuerzo por acercarse a través del
gesto caligrafico a la fluidez de lo vital que, desde su yo interior, desde su parte mas emo-
cional, brota espontaneo e inconsciente en gestos liberadores de energia. Se sirve de la tinta
como expresion vital, mientras que la absorcion de los soportes y la morbidez de los pinceles
determinan la velocidad de ejecucidn, decisiva para que se produzca simultaneidad entre
pensamiento y accion; un automatismo emparentado con el surrealismo y la action painting
occidental, cuyas mutuas influencias fueron calificadas por Gillo Dorfles de “afinidades espi-
rituales”. Tanto para Morita, el maestro, como para Inada, el movimiento es parte esencial del
acto creativo; si para el primero la caligrafia “es la expresion de la vida en pleno y enérgico
movimiento”, para Inada “el movimiento esta en armonia con la respiracion profunda, y

alienta cada paso”. En una especie de danza coreografica proyecta Sousai Inada su propia
esencia y acentua principios de la filosofia zen, como el simbolismo del bicromatismo, o la
tension entre los vacios y la saturacion espacial.

Una gestualidad diferente posee la obra del soriano Vicente Molina Pacheco, pintor de voca-
cion temprana e importante proyeccion, cuya contribucion a esta exposicion es la serie Lux
Abscondita, coleccion en la que el protagonismo iconografico se reparte entre arquitecturas
y la figura humana, mientras que el protagonismo plastico lo ostentan la pincelada rapida,
alargada, ondulante que se resuelve en manchas y dripping, en conexion con el posinforma-
lismo gestual, y las aportaciones del propio soporte. Ambas tematicas llevan implicita similar
carga ideoldgica, al compartir inconfundibles aromas de espiritualidad y trascendencia, en-
carnados en los trazos ascendentes de las simbdlicas arquitecturas géticas y en personajes
flotantes, que, desposeidos de corporeidad e inidentificados, emergen de un tronco pictdrico
compartido, alusivo a la idea de “comunidad religiosa” como refugio en el que fundir su
singularidad y protegerse, al tiempo que una lux absdondita ilumina sus caminos.

La pintura es para Vicente un viaje a su interior. Como Henri Michaux, pinta “para encontrar-
se”, por eso cada obra es concebida como un instrumento autoexploratorio y hasta puede
que terapéutico, para cuya expresion plastica opta por una paleta sobria, limitada a tonos
neutros y por las cualidades texturales y cromaticas del propio soporte: el color, la rudeza
y hasta las “heridas” de los cartones de embalaje desechados, y las transformaciones que
este material deleznable sufre en cada despliegue y montaje. Estas peculiaridades remiten
inevitablemente a la estética del arte povera, en el que se valoran los materiales humildes
y pobres y sus posibles mutaciones. Se muestra Vicente en Lux Abscondita como un pintor
expresionista en el uso de medios y técnicas, sin menoscabo de su calidad dibujistica, que
se pone de manifiesto en las dos magnificas cabezas de corte clasico.

La pintora Maiko Maeda, nacida en Tokio, tiene su residencia en Kioto, y una pulsion viajera
e indagadora que le ha llevado a estudiar y trabajar en diversas partes del mundo: Filosofia
en la Universidad de Tokio, y arte en Espafia y Estados Unidos. En Nueva York lo hizo, entre
otras escuelas, con el expresionista abstracto japonés Minuro Kawabata, siendo este un dato
revelador sobre la obra y la personalidad de una pintora que parece perseguir la huella de su
propia cultura acrisolada por occidente. Aun a riesgo de simplificar, puede decirse de su obra
-de la que es un ejemplo esta pequefia muestra- que auna la armonia y delicadeza oriental
con la energia y audacia occidental. Si la plasticidad remite a conceptos occidentales, la
esencia japonesa se detecta en la armonia y delicadeza en el tratamiento de los medios
plasticos: color, estructura, dibujo y, especialmente, de los delicadisimos papeles tintados,
con los que forma collages casi imperceptibles.

Su obra se fundamenta sobre campos estéticos de diferentes procedencias. Se inicié en la
figuracion en los afios setenta, evolucionando a una abstraccion de intenso cromatismo que
la emparenta con los expresionismos cromaticos centroeuropeos y estadounidenses de la
segunda mitad del siglo XX, siendo ésta la puerta hacia otros territorios lingliisticos y concep-
tuales, siempre con el color como principal argumento plastico. Sus lenguajes abarcan desde
cromatismos libres y expandidos -emocionales y simbdlicos- a otros en los que el color (bien
aplicado directamente, bien en collage) se racionaliza en esquemas compositivos geome-



trizantes y estructurados. Realiza también obras en pequefias formato en las que toques de
color o0 alargadas pinceladas, “taches”, vibran sonoramente y hacen vibrar al espacio que
las contiene, compatibles con refinadas grafias. La eleccion de opciones y su resolucion
responden al profundo y continuo andlisis que la pintora lleva a cabo sobre sus principios
plasticos e intelectuales, y su unidn con las tradiciones niponas, como el teatro popular Noh,
en el que ha encontrado inspiracion.

La vida artistica de Angela Merayo, natural de Ponferrada, tiene sus anclajes geograficos en
Leon y Catalufa, lugares desde donde su arte ha irradiado al resto de Espaiia a Europa o
Japon. A la serie que aqui presenta, la denomina Divertimento, nomenclatura que apela tanto
a la composicion musical de este nombre, breve, alegre y libre, como al juego, en apariencia
irrelevante, que la pintora entabla con las formas, en el que participan su amor por la musi-
ca mas la presencia de experiencias y evocaciones personales. La componen diez dibujos
protagonizados por lineas y formas geométricas (basicas y mas elaboradas), flotantes en un
espacio plastico sin referentes reales (aunque se detectan sugerencia de arboles o astros,
restos de un profundo enraizamiento personal con la Naturaleza). Cada uno de estos dibujos
s un ejercicio pictdrico puro, realizado sobre papel Canson con tizas de creta, con cuyos
restringidos tonos cromaticos obtiene Angela, a base de trabajo y técnica, gradaciones, tona-
lidades y sfumato que mitigan la planitud innata de la geometria, dotando a las composicio-
nes de volumen y corporeidad, densificando formas que son por naturaleza planas.

El lenguaje abstracto de filiacion geométrica con el que aborda esta serie, realizada en los
afos ochenta, es una rareza en su obra, vinculada preferentemente a la emotividad subya-
cente en la materia y a la potencia del signo y el gesto de raiz informalista, antes que a la
racionalidad del orden, a pesar de lo cual, existe en este mundo de lineas, en la sequedad
del lenguaje geométrico, una poesia oculta, o tal vez no tan oculta, una musicalidad que se
basa en la armonia compositiva, en la reiteracion ritmica, en la distribucion equilibrada de
las masas gravidas o livianas, pues no en vano la extensa obra de Angela Merayo se orienta
en su conjunto, e independientemente del cddigo comunicativo que emplee, hacia visiones
poetizadas de sus argumentarios, antes que a concreciones descriptivas. El camino viene
marcado por su pensamiento poético y por las interpelaciones a la memoria.

El fotdgrafo asturiano, afincado en Leén, Norberto Nosti firma la coleccion fotografica deno-
minada llogika, planteada en su concepcion global como un conjunto coherente, compacto
y concreto de fotografias en las que con elementos sencillos, cotidianos e incluso banales,
hasta a veces inventados, el autor construye imagenes que trascienden su propia apariencia
de inocuidad, descubriendo su auténtica intencidn, que no es otra que originar una reflexion
sobre |a apariencia de las cosas o sobre las realidades paralelas.

Desde una imagen visual, en apariencia muy evidente, propone Nosti miradas que la contra-
dicen, abriéndose a contextos paralelos y sorprendentes, mediante inteligentes trasposicio-
nes del pensamiento. Muy lejos de ser inocuas, las imagenes planteadas son portadoras de
reflexiones de las que el autor se distancia, no toma partido, su objetivo es exponerlas para
que el espectador, cada espectador, las interprete desde sus 0jos, su cultura, o su sensibi-
lidad, lo que implica que las posibilidades de interpretacion sean tantas como personas. El
distanciamiento que el autor pretende frente a sus obras, se refuerza con la falta de titulos

que den pistas sobre intencionalidades concretas, pero se trata de una falsa asepsia, pues
éstas imagenes/idea estan dotadas de una importante carga ideoldgica y también, y es de
agradecer, de humor, de ironia y mordacidad.

Puede considerarse a Nosti como un fotdgrafo conceptual, pues cada fotografia esta so-
metida a un proceso de creacion bien meditado, es decir, intelectual. Compone escenarios
sobrios, austeros y frios, en los que distribuye los objetos escogidos en composiciones cen-
tralizadas, reiterando un esquema compositivo en el que cobra especial relevancia la luz, que
define contornos y formas sobre fondos neutros. El formalismo compositivo, reforzado por el
uso del blanco y negro proporciona a las fotografias de llogika sensacion de fria teatralidad,
inmediatamente neutralizada por el potencial imaginativo, la profundidad del pensamiento
que conllevan y, a veces, por unas gotas de lirismo.

Shoji Harikae (Tokio 1914-2003) es uno de los grandes exponentes del arte japonés contem-
poraneo. Reconocido tanto en su pais como en el mundo occidental desde que en 1970 llegd
su obra a las galerias neoyorkinas, avivando el interés de criticos, marchantes e historiado-
res. Durante la década de los setenta viajé por Estados Unidos y paises europeos. Espafia
recibié también su visita, impregnandose de las influencias de Braque, Kandinsky, Picasso y
Mird, en un siglo, el XX, en el que se impone la universalidad del arte, y la confluencia orien-
te/occidente es ya de sobra una circunstancia consolidada. En su infancia vivio episodios
tragicos, como el terremoto de Kanto, y las tormentas de fuego; el caos y la muerte a su
alrededor excitaron su mundo sensorial, provocando sensaciones vitales de angustia y fas-
cinacion ante las fuerzas de la naturaleza, y empujandole a buscar un aliento vital continuo
que encontrd en la creacion artistica, y que mantuvo a lo largo de su vida, pues segtn sus
palabras “vive (ha vivido) dentro del arte”

Alumno del pintor Seiji Choukai (1902-1972), paisajista relacionado con el fauvismo, y pio-
nero de la pintura de estilo occidental de posguerra en Japon, introduciendo la materia.
A la influencia de Choukai, se sumaria mas adelante la de los pintores ya mencionados,
siendo uno de sus motivos iconograficos recurrentes los pajaros, seres fantésticos, que, ya
surrealistas, abstractizados o totémicos, le inspiran por su vigor y movimientos graciosos y
libres. Si Mondrian llega a la abstraccion por la esencializacion de la forma del arbol, Harikae
lo hace por los pdjaros (Takachiyo Uemura, critico). En sus series abstractas se rastrean la
naturaleza y la fisonomia humana fragmentadas. Asi ocurre en las vitales serigrafias orga-
nizadas en campos cromaticos planos y saturados, o en la enigmatica serie verde, ambas
expuestas, compuesta, esta (ltima, por personalisimas obras de factura abstracta que beben
en las fuentes representacionales y texturales de la ceramica “olive”, tradicional japonesa,
produciendo sinestesias de rugosidad, de materia. En su produccion seran una constante
los trazos oscuros, ondulados o lineales, interpretables como simbolo de fluido vital en la
tradicion oriental

Rosa Maria Olmos Criado
Critico de arte. Asociacion de Criticos de Arte de Castilla y Ledn



Shoji Rarikae

Shoji Harikae nace en Tokio en 1914 y muere en 2003 a los 88 afios.
Es uno de los grandes exponentes del arte japonés contemporaneo.
La apertura de las fronteras de Japén al mundo durante la segunda
mitad del siglo XIX y su consolidacién a partir de la Segunda Guerra
Mundial (en el pasado siglo XX), posibilité que sus artistas mas des-
tacados tuvieran la oportunidad de exhibir su obra en Europa y Esta-
dos Unidos. Shoji Harikae sera uno de estos creadores que inicia su
trayectoria internacional en 1970, afo en el que el Centro Rockefeller
respalda su obra y presenta una amplia exposicion que alcanza una
gran repercusion mediatica y enorme reconocimiento, que llegara hasta
Europa. En el ano 1974 expone en Alemania Oriental y viaja por pri-
mera vez a Espafia, momento a partir del cual su obra se impregna
de ciertas formulaciones plasticas tanto de Miré6 como de Picasso.
La obra que hemos podido observar, esta integrada por una serie de
trabajos realizados sobre papel con técnicas de estampacion que co-
rresponden a las décadas de los sesenta, setenta y ochenta, asi como
un conjunto de pinturas directas sobre papel. Estas Ultimas obras
presentan una clara influencia mironiana, la linea convulsa, inmediata
y expresiva, junto con el punto de configuracion plana e irregular se
convierten en los maximos protagonistas del plano blanquecino que
aparece matizado por manchas gestuales y texturadas de color gris.
Composiciones muy abiertas que aportan un sentido ritmico y aéreo
por medio de la levedad de los elementos. Por otro lado nos presen-
ta otra serie de piezas con ciertas conexiones con las anteriores pero
muy diferentes. Son obras densas, de un cromatismo intenso, desbor-
dante, basadas en la articulacién de colores primarios y secundarios
junto con el color negro y el blanco. La composicion se construye a
base de campos planos de color de formas curvadas o globulares que
se articulan y fluyen entre si configurando un mundo original de for-
mas seudoorganicas que Nos sugieren microorganismos, personajes
o animales. Obras de una gran fuerza e impacto visual y energia, que
recuerdan en algunos casos a Picasso o Mird. Obras intensas, im-
pactantes por su fuerza expresiva son un conjunto de piezas de los
afos sesenta, en las que la silueta en negro sobre verde nos presenta
toda una serie de formaciones plasticas muy esquematicas, equilibra-
das e incluso simétricas que nos aproximan a las culturas ancestrales.

Luis Garcia Martinez. Director Arte y Exposiciones del ILC
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Sousai [nada

Sousai Inada, es el director de la prestigiosa Escuela Bokuijin, crea-
da en 1952 por Shirya Morita junto con cinco destacados caligrafos
nipones: Eguchi Sogen, Sekiya Yoshimichi, Inoue Yuichi y Nakamura
Bokushi. Esta escuela reivindicaba la caligrafia como arte abstracto
puro y conexionada indisolublemente con la experiencia vital. Sousai
tuvo a Shiryu Morita como maestro, un gran creador japonés repre-
sentante muy destacado de esta escuela que influyé de forma muy
significativa en algunos planteamientos del arte abstracto occidental,
como sucedié en el caso espafiol con autores como Antonio Saura,
Antoni Tapiés o Luis Feito. El trabajo caligrafico de Sousai Inada mues-
tra su obra mas intima, aunque al mismo tiempo mas espectacular.
Sin duda sus propuestas nos aproximan a una de las vertientes mas
puras e interesantes de la vanguardia japonesa. El trabajo de Sousai
Inada parte de la idea de que el arte es una palpitacion gestual de la
vida, asi el arte surge como expresién inmanente de la vida y la cali-
grafia se convierte en una expresion plastica y pura de ésta en pleno
esplendor ritmico y energético. La pintura negra, intensa y vital que
impregna el enorme pincel-brocha, la accién intuitiva y visceral, el mo-
vimiento gestual y ritmico del cuerpo sobre el papel extendido en el
suelo, generan una accion-danza performatica muy intensa y profunda
de Sousai Inada, de la cual Unicamente podemos observar una parte
minima, esa huella enérgica sobre el papel que se convierte en resi-
duo de su accion vital. Una unidad de gran intensidad plastica que se
trasmite por la fuerza de sus trazos negros, potentes y densos que
absorben todo frente al vacio del blanco, referencia al mundo Zen, el
lleno y el vacio al mismo tiempo. Un juego sutil que une arte y vida.

Luis Garcia Martinez. Director Arte y Exposiciones del ILC






Moaiko Maeda

Maiko Maeda, nace en Tokio finalizada la Segunda Guerra Mundial y
realiza estudios académicos de filosofia y psicologia, aunque desde
nina le interesd y practico la pintura. En 1969 se traslada a Madrid, lugar
donde inicia sus estudios académicos en las Bellas Artes y desarrolla
una intensa actividad hasta 1981, cuando decide trasladarse a New
York. Durante cuatro afios estudié en el Art Student League, con el
artista japonés Mr. Minoru Kawabata (Tokio 1911), destacado creador
abstracto al que admiraba profundamente. Periodo intenso y fructifero
que se reflejé en multiples exposiciones por todo el mundo. La obra
de Maiko presenta una influencia directa de sus contactos y experien-
cias con el mundo occidental, pero mantiene un sentido esencialmente
oriental en su visidon poética del acto de crear. En sus primeras pro-
puestas plasticas se observa la influencia de las corrientes figurativas
europeas, caso de Tentacion de 1974, aunque después se desplazara
hasta territorios inmersos en la abstraccion. La obra que se presenta
en esta muestra colectiva es muy préxima en el tiempo, realizada a
partir de 2013 hasta la actualidad. Un conjunto de piezas pictéricas de
mediano formato sobre lienzo, formalizadas en técnica mixta que nos
aporta una vision muy interesante de ese revisionismo que se plantea
precisamente en Europa con la transicidon o cambio de siglo y que se
formaliza con una nueva puesta en escena de la abstraccion revisada.
Asi nos encontramos con una artista que esta de lleno en la actualidad
artistica en una tendencia que mira al pasado y cuestiona de nuevo
esa supuesta muerte de la pintura proclamada multitud de veces en
la escena creativa europea e internacional. Con su obra Maiko Maeda
afirma de nuevo la importancia del proceso creativo, de la accion direc-
ta, de la pintura-pintura y del oficio, sin dejar de lado el concepto o la
idea como base subyacente del trabajo plastico. Sus pinturas son pura
poesia, utilizando el centro del plano como el origen de toda la com-
posicién que se expande con levedad y sutileza en formas globulares
desde el interior hacia el exterior, generando un movimiento circular que
tensiona fuera del marco del plano de la obra generando un dialogo con
el vacio. Obra abierta, dinamica, en la que juega un papel fundamental
las tensiones y contrastes que generan las ordenaciones globulares de
las masas de color. Un color que se convierte en protagonista por la
intensidad y viveza, asi como por la delicadeza matizada de las de-
gradaciones tonales que se articulan magistralmente con las aporta-
ciones de texturas y pliegues que aporta el collage. Una obra muy po-
tente y expresiva, plenamente oriental con una formulacién occidental.

Luis Garcia Martinez. Director Arte y Exposiciones del ILC







Amqela Merayo

Angela Merayo es una creadora de origen leonés, nacida en Ponferra-
da y vinculada estrechamente con Catalufia por lazos vivenciales muy
intensos. En esta ocasion, nos presenta la serie Divertimentos, un con-
junto de composiciones pictéricas inéditas correspondientes a la mitad
de la década de los ochenta, formalizadas desde la maxima austeridad
con tizas sobre papel Canson de colores y de formato reducido. XPie-
zas gque nos sugieren varias cuestiones diferenciadoras en relacién a los
trabajos que conociamos hasta ahora de la amplia trayectoria creativa
de Angela, obras que estaban vinculadas a la experimentacién de mate-
riales y texturas con una preocupacion por el mundo simbdlico y primi-
tivo. Asi en estas piezas surge un nuevo territorio de investigacion, que
parece desconectarse en parte del corpus estructural de su trayectoria.
Destaca novedosamente en su lenguaje plastico, la incorporacion de la
fragilidad y levedad del material utilizado, frente a la densidad y corpo-
reidad matérica del soporte caracteristico de sus obras mas conocidas.
Pero esa levedad no solo es material, es al mismo tiempo, compositiva,
plastica y simbdlica, asi la superposicion de figuras o formas mas o me-
nos geometrizadas, genera percepciones simultaneas y distorsionadas
de éstas al utilizar zonas de transparencia que intensifican el efecto at-
mosférico en la composicién. Un didlogo tenso y rico en matices entre
la concepcidn del volumen como masa corpérea, densa y cerrada, y
la desmaterializacién del mismo por medio de su construccién a base
de lineas y texturas granulares, cuestiones que aportan al mismo tiem-
po una cierta sensacion de construccion aérea, etérea y leve. Piezas
que presentan un cierto barroquismo en la ordenacién de elementos,
los cuales dotan a la composicién de un gran dinamismo y tensién al
proyectase mas alla del marco delimitador del plano pictérico. En este
caso, las propuestas plasticas que Angela Merayo nos muestra, se po-
drian vincular a una cierta revision de la abstraccion geométrica clasi-
ca, relacionada con un cierto enfoque o matiz espacialista y cinético.

Luis Garcia Martinez. Director Arte y Exposiciones del ILC






WNorberto osti

Norberto Nosti Navarro es asturiano de nacimiento y fotégrafo de for-
macion autodidacta. Desde 1997 viene desarrollando un intenso traba-
jo, primero en el territorio analdgico y desde 2004 en el ambito digital.
Su obra se podria enmarcar en la vertiente fotografica que toma como
punto de referencia la poesia visual de Joan Brossa y el surrealismo
constructivo, conceptual y magico de Chema Madoz. La serie ILOGIKA,
de la cual presenta varias obras en esta muestra, plantea una reflexion
sobre la importancia y protagonismo que alcanza el espectador como
observador y descodificador de una serie de imagenes que articulan
elementos y situaciones en si mismas imposibles, irreales o contradic-
torias, generando un cierto extranamiento, desconcierto y perplejidad
en el observador que se ve interpelado y obligado a alcanzar una relec-
tura y reasignacion de codigos linglisticos y formales en relacion a la
interpretacion de la imagen propuesta. Limpieza, sencillez, y exquisitez
en el tratamiento de la composicion, que se presenta en un blanco y
negro rico en matices y degradaciones que dotan a la obra de una gran
sencillez y sobriedad.

Luis Garcia Martinez. Director Arte y Exposiciones del ILC






Vicente Molina

Vicente Molina Pacheco de formacion religiosa, se interesa y encuen-
tra con el territorio de la creacién desde muy joven. Sus planteamien-
tos tedricos y sus Ultimas propuestas plasticas, se podria decir, que se
cimientan en un giro profundo e intenso que se produce dentro de la
propia iglesia catdlica y que tuvo consecuencias muy importantes en el
entorno mas proximo de los creadores vinculados a ésta. Con el Papa
Pablo VI y la celebracién del el Concilio Vaticano Il en 1963, la iglesia
plantea entre otras muchas cosas la renovacion del Lenguaje plastico
en sus programas iconograficos y estéticos, abriendo un espacio de
didlogo entre el arte sacro y el arte contemporaneo de consecuencias
muy fructiferas. Baste citar las destacadas y magnificas colaboraciones
de Jorge Oteiza, Lucio Mufoz, Joaguin Rubio Camin, Josep Maria Su-
birachs o Luis Garcia Zurdo con la iglesia, que han llevado al arte sacro
a un gran nivel de calidad artistica. Por lo tanto, para poder aproximar-
nos a la obra de Vicente Molina tenemos que partir de este presupuesto
y de los antecedentes de otros creadores que han caminado por la
senda del arte religioso. Obra austera realizada con materiales pobres,
como cartones de embalaje para la superficie, de clara influencia de las
reverberaciones del arte Povera italiano. utiliza una minima construc-
cién volumétrica en la constitucion de las figuras y arquitecturas que se
constituyen en los elementos esenciales de sus escenografias narrati-
vas. La mayoria de estas escenas estan centradas en temas religiosos e
incluso se podia decir que adquieren un cierto sentido secuencial entre
las diferentes unidades que integran el conjunto. Pobreza méaxima en el
color, en negros, ocres y tierras, que en muchas ocasiones se convierte
en una sencilla grisalla con una reducida gama tonal. La figura humana
se sugiere o evoca recordandonos mucho las figuras escultéricas de
Oteiza que en realidad eran insinuaciones de forma humanas. El gesto
y el trazo son de una gran inmediatez, energia y gestualidad expresiva
que refleja en cierto sentido la influencia en el tratamiento técnico del
informalismo de Saura.

Luis Garcia Martinez. Director Arte y Exposiciones del ILC
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