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Presentacion



El paisaje jiennense es tinico en el mundo. Esa singularidad se
la prestan los millones de olivos que jalonan valles, llanuras y
colinas por toda la geografia provincial; olivos ordenados casi
marcialmente, en geometria regular, que mezclan tonos ocres
con verdes, plateados y dorados perfilando un horizonte que
parece infinito. Un paisaje modelado en gran medida por la
mano del hombre y que es pasado, presente y futuro de nuestra
tierra, intimamente unida a la milenaria cultura olivarera

que supone tantas cosas para nuestra provincia: economia,
patrimonio, medio ambiente, riqueza, empleo, tradicidn,
gastronomia, arte...

Jaén es olivar, sabe y huele a aceite de oliva, un producto que
nos caracteriza y que es uno de los mejores embajadores del
territorio jiennense. En el mundo se nos conoce por ser los
mayores productores de aceite de oliva y también por liderar
la produccién del AOVE de mds calidad, pero esa situacion de
privilegio hay que refrendarla campafia tras campafia, afio

a aflo, mensaje a mensaje. Difundir esta condicidn es, para

la provincia de Jaén, casi una obligacién y las férmulas para
hacerlo son multiples y variadas.

Este paisaje y esta cultura tan peculiares han sido
tradicionalmente un reclamo para poetas, escritores y artistas en
general. Los versos del poema Aceituneros de Miguel Hernandez,
que actualmente son la letra del himno de la provincia, o las
estrofas que Antonio Machado dedicé al olivar jiennense son
solo dos ejemplos de la atraccién que los campos jiennenses han
ejercido sobre creadores de todo tipo, entre los que también se
encuentran los artistas plasticos. La tltima gran creadora que se
ha acercado a este excepcional paisaje que conforma el bosque
humanizado mas grande del mundo ha sido Lita Cabellut, una
de las artistas espafiolas con mayor proyeccion internacional.
Cabellut se vio deslumbrada por nuestra tierra, una percepciéon

que ha plasmado en una serie de trece obras inspiradas en las
gentes del mundo del olivar que se van a poder ver en el Centro
Cultural Bafios Arabes de la Diputacién.

La Administraciéon provincial, de la mano de la galeria Renace
de Baeza, acoge esta muestra titulada Ver(de) mar de ver(de)
tierra, en la que el arte de esta creadora se convierte en un
puente entre el patrimonio humano y el artistico, una via por
la cual se perpettia la memoria y se reinterpreta la identidad de
nuestro pueblo. Lita Cabellut vuelca su dialéctica plastica para
aproximarnos a los hombres y mujeres que han custodiado esta
tierra, que generacion tras generaciéon han conseguido que la
grandeza de este cultivo y la magnitud del alma de Jaén puedan
transformarse en lo que hoy nos ofrece.

Las manos que recogen el fruto del olivo, los rostros curtidos
por el sol, las miradas que guardan historias de lucha y arraigo,
se convierten en su pintura en simbolos de un patrimonio vivo.
El cromatismo especifico de estas obras, el trazo, el rasgado y la
manipulacién de las piezas establecen un paralelismo elocuente
con los surcos de las tierras trabajadas y la aridez de la tierra. En
los ojos de los personajes retratados se adivina ese mar de olivos
que define el territorio, un mar de plata que sus pupilas reflejan
con orgullo y melancolia, como si contuvieran en su mirada la
historia milenaria de una tierra que, una vez mas, se convierte
en arte.

Con iniciativas como ésta, Jaén se consolida como una provincia
abierta al arte contemporaneo de primer nivel, comprometida
con laigualdad y la diversidad creativa, en este caso trasladando
lo que subyace bajo nuestro sector olivarero al mundo a través
de la pintura de esta reconocida artista internacional.

Paco Reyes Martinez
Presidente de la Diputacion Provincial de Jaén
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ver(de) mar
de ver(de) tierra

Los olivos grises,

los caminos blancos.
El sol ha sorbido

la calor del campo;
y hasta tu recuerdo
me lo va secando
este alma de polvo
de los dias malos.

Antonio Machado
Campos de Jaén, Campos de Castilla (1917)
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PROFUNDAMENTE ENAMORADA DE LA CIUDAD PATRIMONIAL DE BAEZA tras
una reciente visita a Espafia, en la que RENACE CONTEMPORARY ART ejerci6

de anfitrién, Lita Cabellut decidi aceptar la propuesta de crear un proyecto
expositivo inédito inspirado en el cultivo de la zona, la madre tierra y las almas
que la habitan. Este ambicioso proyecto fue concebido para su muestra en
RENACE con piezas pictdricas creadas ad hoc para el espacio de la galeria.

LITA CABELLUT VUELCA DE MANERA EXCEPCIONAL, en Ver(de) mar de ver(de)
tierra, su dialéctica plastica para aproximarnos a esos hombres y mujeres que han
custodiado la madre tierra y que, generacion tras generacién, han conseguido
que la grandeza del cultivo y la magnitud del alma de Jaén puedan transformarse
en lo que hoy ofrece. Su visién amplia y contemporanea, sin fronteras, es capaz
de realizar una lectura transversal del medio y sus habitantes; su significativo
recorrido vital hace que pueda llegar desde la universalidad a la particularidad de
esta tierra.

EL ARTE DE LITA CABELLUT se convierte asi en un puente entre el patrimonio
humano y el artistico, una via por la cual se perpetiia la memoria y se reinterpreta
la identidad de un pueblo. Cada obra suya es un eco de la experiencia compartida,
una sintesis entre lo material y lo simbdlico, entre lo tangible del esfuerzo agricola
y lo intangible del legado cultural. La tradicidn se transmuta en forma, textura

y color, permitiendo que la vida cotidiana de la provincia se eleve a expresion
estética. Las manos que recogen el fruto del olivo, los rostros curtidos por el sol,
las miradas que guardan historias de lucha y arraigo, se convierten en simbolos de
un patrimonio vivo que respira a través del arte.
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La obra de Lita Cabellut es un puente (...)
por el cual se perpetua la memoriay
se reinterpreta la identidad de un pueblo.

12



LA TIERRA JIENNENSE, ARIDA y ductil al mismo tiempo, es fructifera en tradiciones ancestrales. Este
territorio engloba un patrimonio artistico y humano que Lita Cabellut refleja empleando un cromatismo
especifico, contenido particularmente en estas tierras; el trazo, su rasgado y la manipulacién de piezas,
establecen un paralelismo con los surcos de las tierras trabajadas y los rostros curtidos. Son los personajes
que han habitado y habitan el campo, las manos que han trabajado la tierra, las mujeres que alzan y
alzaron su fortaleza, que han sostenido con determinacién su papel en la comunidad, también de los
valientes y emprendedores que creyeron en el arraigo como valor intrinseco de la zona y de hombres que
generacion tras generacion han mantenido la auténtica esencia de su identidad.

LA DUREZA DE LA TIERRA no ha hecho sino templar su espiritu y fortalecer sus vinculos comunitarios.

Y es que el clima, seco y luminoso, de cielos limpios y horizontes amplios, ha moldeado también el
caracter de sus gentes: resilientes, hospitalarias, abiertas al mundo, pero profundamente enraizadas. Esta
climatologia, que podria parecer hostil, ha sido también cuna de una belleza sobria y serena, donde el
paisaje dialoga con el alma. Asi, se forja una provincia rica en contrastes, extensa en sus llanuras y apacible
en su tempo vital. En los ojos de los personajes retratados por Lita Cabellut se adivina ese mar de olivos que
define el territorio y la memoria, un océano verde que sus pupilas reflejan con orgullo y melancolia, como
si contuvieran en su mirada la historia milenaria de una tierra que, una vez mas, se convierte en arte. Un
legado que contintda vivo proyectado a través del arte contemporaneo.

Eloy Martinez de la Pera
Virginia Villalobos
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El dialogo entre la tierra de Jaény
la vision universal de Cabellut

Hay territorios que nacen dos veces: una, cuando la naturaleza

les confiere sus limites geograficos; otra, cuando el arte les otorga
su verdadera dimensién simbdlica. Jaén es uno de esos paisajes,

y Antonio Machado lo transformé en memoria colectiva cuando
escribid sobre los olivos grises y los caminos blancos, convirtiendo
la aridez en lirica y el polvo en melancolia.

Ahora, mds de un siglo después, Lita Cabellut vuelca
su dialéctica plastica en Ver(de) mar de ver(de) tierra para
aproximarnos a esos hombres y mujeres que han custodiado la
madre tierra, cerrando asi un circulo hermenéutico entre palabra
e imagen, entre el poeta que huy6 del dolor y la artista que trabaja
sobre el olvido y la memoria.

Nacida en Sarifiena en 1961, de origen humilde y criada
en Barcelona, Cabellut conoce intimamente el lenguaje de la
desposesion y del arraigo. Su biografia la convierte en testigo
privilegiada de esa dialéctica entre desarraigo y pertenencia que
define también al paisaje jiennense.

Descubri6 su vocacién en el Museo del Prado, inspirada por
Goya, Velazquez, Ribera y Rembrandt, maestros que le ensefiaron
que el arte no nace de la belleza complaciente, sino de la verdad
descarnada. Como ella misma ha manifestado, el material no
es nada; son los cordones de los zapatos de la “Sefiora Arte”. Lo
que importa es llegar a lo mas profundo, alli donde la piel de las
cosas revela su verdadera anatomia espiritual.

En Ver(de) mar de ver(de) tierra, Cabellut establece un didlogo
visual con un paisaje que es, simultdneamente, geografia y
metafora. Las campifias de Jaén presentan grandes extensiones
de olivos dispuestos en forma de malla ordenada y continua
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sobre valles y colinas, un paisaje que rememora un mar vegetal

e impone un excepcional ritmo visual. Por eso, ese “mar” que
nombra el titulo de la exposicidn no es casual. El verde del olivar
jilennense —mads de 66 millones de drboles que producen en torno
al 20 % del aceite de oliva mundial— se extiende como un océano
terrestre, ondulante y perpetuo, que ha forjado la identidad
econdmica, cultural y simbdlica de toda una provincia.

La artista, afincada en La Haya desde los diecinueve afios, aporta
una mirada cosmopolita que no diluye, sino que intensifica su
capacidad de penetrar en lo particular. Su visién contemporanea,
sin fronteras, le permite realizar una lectura transversal del
medio y de sus habitantes. Y Jaén ;cudnto necesita de esta lectura?
No se trata de una mirada turistica ni folclorizante, sino de una
verdadera arqueologia visual que excava en los rostros curtidos, en
las manos agrietadas por el trabajo, en las miradas que contienen
siglos de historia silenciosa.

El titulo mismo de la exposicién —con ese paréntesis que
fragmenta y une simultaneamente Ver(de)— propone una
hermenéutica doble: ver y verde, mirada y color, percepcién y
esencia. Ver de mar y ver de tierra: dos formas de contemplacién
que confluyen en la cromatica especifica de Jaén.

EL TRAZO DE CABELLUT, rasgado y deliberadamente intervenido,
establece un paralelismo directo con los surcos de la tierra
trabajada y con los rostros marcados por el tiempo, con las manos
vencidas del dolor. La técnica se convierte asi en analogia.

El craquelado que caracteriza su obra —una reformulacién
contemporanea del fresco desarrollada a lo largo de décadas—



Restos de rodillos
usados por

Lita Cabellut:
cilindros gastados,
erosionados por
la insistencia del
gesto, donde el
color conserva

la memoria

del cuerpo

que lo empujo.
Herramientas
humildes
convertidas en
archivo fisico de
una pintura que
nace del roce,

del tiempo y de la
intensidad.



reproduce las grietas de la tierra reseca, la piel castigada por el sol
canicular, la memoria fragmentada del paso del tiempo.

El paisaje que Cabellut retrata no es virgen ni pristino, desde
luego. Es un paisaje cultural, profundamente antropizado,
resultado de la interaccién milenaria entre el ser humano
y su entorno. El cultivo del olivar pasé del autoconsumo al
comercio, y de la necesidad a una auténtica filosofia de vida
que hoy representa como pocos a la provincia de Jaén. Iberos,
romanos y andalusies modelaron este territorio; aqui se libraron
batallas decisivas y aqui se escribieron algunos de los versos
mas perdurables de la literatura espafiola. Es, en términos
patrimoniales, un paisaje evolutivo y vivo cuya continuidad
depende de su productividad, pero también de su sostenibilidad
y de su transmisién simbdlica.

CUANDO ANTONIO MACHADO LLEGO A BAEZA en octubre de
1912, huyendo del dolor por la muerte de su joven esposa, Leonor,
encontr6 en este paisaje un espejo de su propia devastacién
interior. Transformé la sequedad fisica en sequedad animica,
pero también supo hallar en esa tierra austera una serenidad
fértil. Desde las murallas contemplaba el Guadalquivir fluir entre

huertas sombrias y olivares grises, por los alegres campos de Jaén.

La alegria, en Machado, no es exuberancia, sino permanencia.
Y, como Machado, Cabellut no embellece

lo que retrata. Da visibilidad a quienes

han quedado al margen del relato

triunfal de la historia: los silenciosos, los

resistentes, los que sostienen el mundo

sin ser nombrados, los que se quedan en

los margenes de la historia. Su paleta,

conscientemente contenida, nace de una obsesion central: dar piel
a sus personajes. Y la piel es el limite donde se cruzan el interior y
el exterior, la fragilidad y la fortaleza. La piel es frontera, es tiempo.

Esta exposicién en el Centro Cultural Bafios Arabes de Jaén no
es fortuita. Nuestro centro, nuestro territorio, condensa capas
de historia que van desde la antigiiedad hasta la modernidad. El
arte de Cabellut actiia aqui como un puente entre el patrimonio
humano y el artistico, perpetuando la identidad colectiva desde
una mirada contemporanea.

Los personajes que habitan los lienzos de esta serie no son
retratos individuales, sino arquetipos encarnados. Mujeres que
sostuvieron y sostienen la comunidad; hombres que mantuvieron
la esencia del arraigo generacidn tras generacidn; figuras que
representan la dignidad del trabajo y la pertenencia a un territorio.
En sus miradas se adivina ese mar de olivos que define la memoria
compartida: un océano verde reflejado en las pupilas.

Hay algo profundamente democratico en la obra de Cabellut.

Ha retratado a marginados y a iconos culturales sin jerarquizar

el dolor ni la experiencia. Prostitutas, mendigos, Frida Kahlo,
Coco Chanel, Marie Curie o Federico Garcia Lorca comparten una
condicién comun: vidas intensas atravesadas por la resistencia.
Las grietas de sus lienzos no son defectos, sino cicatrices; no
fragilidad, sino testimonio.

Es un paisaje

cultural, profundamente
antropizado
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se crea sin certeza de
permanencia.

SU TECNICA —UNA FUSION DE FOTOGRAFIA, PINTURA Y
manipulacién fisica del soporte— conjuga hiperrealismo y
expresionismo con una carga profundamente humana. Hay ecos
de Velazquez, de Picasso, de Lucian Freud o de Francis Bacon,
pero sin nihilismo: en su obra hay compasién, una voluntad de
comprender, un acercamiento que desea escuchar al otro (como
si la pintora se pusiera en cuclillas para acercarse y oir mejor a
quien le narra su historia, a quien retrata). De ahi que Cabellut
no se conciba unicamente como pintora, sino como narradora de
historias: historias sobre la vulnerabilidad y la fortaleza humanas.
El didlogo entre Cabellut y el paisaje jiennense es, en dltima
instancia, un didlogo sobre la dignidad. La dureza de la tierra ha
templado el caracter de sus gentes; el clima austero ha dado lugar a
una belleza sobria y persistente. Es la misma belleza que Goya supo
reconocer en lo descarnado, en aquello que otros rechazaban.
Cuando Cabellut descubrié las Pinturas Negras de Goya en su
adolescencia, huyo de ellas. Le resultaron insoportables. Con el
tiempo comprendié que en ellas habitaba una ética profunda: la
preocupacion radical por el ser humano. Aprendié que el material
es solo la piel del arte, y que lo esencial son sus 6rganos invisibles.
Esa leccidn atraviesa Ver(de) mar de ver(de) tierra. El verde del
olivar no es solo color: es economia, memoria, subsistencia,

horizonte compartido. Las brumas, las reticulas infinitas de
arboles, la ilusién éptica de un paisaje que parece irreal y,

sin embargo, es profundamente concreto, son captadas por
Cabellut en el instante en que lo real se vuelve simbélico. ;O
podria decirse que entre el verde del olivo y el verde del mar

se despliegan dos formas de infinitud? Una horizontal, abierta;
otra estratificada en capas de tiempo. Cabellut traduce ese ritmo
en composicion, textura y rostro, convirtiendo el paisaje en
autorretrato colectivo.

El arte, casi como la agricultura, es un acto de fe. Se siembra
sin garantias, se crea sin certeza de permanencia. Pero ambos
comparten una conviccion esencial: que el gesto humano puede
transformar la materia en sentido. Entre el verde del olivo y
el verde del mar, Lita Cabellut nos recuerda que todo paisaje
es memoria y promesa, que toda mirada atenta es un acto de
reconocimiento. El verde deja de ser color para convertirse en vida
persistente.

Como escribié Machado: “Caminante, no hay camino, se hace
camino al andar”. Este preludio propone ese camino: de la tierra al
horizonte, de lo particular a lo universal. Y en ese transito, el arte
cumple su milagro mas antiguo: hacer visible lo que merece ser
recordado. )
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El arte compromelido nos ayuda a lener una
mirada mas humana y honesta hacia el otro.
y sabe de la desazon de no sentirse igual.

Es desde esta base desde la cual el trabajo de
Lita Cabellut nos interpela: cqué haces para
mejorar lo que ves, el mundo?
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y 4

GEOGRAFIA DELALMA

“iCampo de Jaén, sonaré contigo cuando no te vea!”
Antonio Machado

Antes de saber donde estds, Jaén ya ha entrado en ti. En la luz que
lo inunda todo. En el silencio vasto del olivar que se yergue para
contemplarte en silencio. En la geometria paciente de una tierra
trabajada durante siglos. Jaén no se impone: se filtra. Y cuando

lo hace, transforma la mirada y el ritmo de quien la recorre.

No es solo una provincia: es una manera de estar en el mundo,
una luz que modela caracteres y forja identidades. Porque aqui,
entre sierras que se elevan hasta los 2.000 metros y valles que se
extienden como océanos verdes y plateados, el paisaje no es mero
decorado, sino protagonista absoluto de una historia milenaria
que aun respira en cada piedra, en cada olivo centenario, en cada
rostro curtido por el sol y el viento.

Los campos de Jaén:

el eco de Antonio Machado

Cuando el poeta lleg a Baeza en octubre de 1912, lo hizo huyendo
del dolor. La muerte de su joven esposa, Leonor Izquierdo, con
apenas dieciocho afios, lo habia dejado con el espiritu desgarrado,
como él mismo confesaria. Buscaba en aquella ciudad jiennense
-declarada junto con Ubeda Patrimonio de la Humanidad por la
Unesco en 2003- un refugio donde sanar las heridas del alma. Y
encontr6é mucho mas: un paisaje que se convertiria en espejo de
su melancolia, en confidente de sus tardes solitarias, en musa de
algunos de sus versos mas hermosos.

Durante siete afios, de 1912 a 1919, Machado ejercié como
profesor de Gramatica Francesa en la Antigua Universidad de
Baeza, un edificio renacentista cuya aula ha permanecido intacta,
como una capsula del tiempo donde aun parece resonar su voz
reflexiva. Desde aquella ventana contemplaba los campos que
inmortalizaria en Campos de Castilla, los mismos que se extendian
infinitos bajo la luna clara, con los montes de Cazorla, Aznaitin y
Maégina recortdandose en el horizonte como guardianes pétreos de
una tierra arcaica que silenciaba su dolor.



Aquellos afios baezanos fueron de
una fertilidad literaria extraordinaria.
En Jaén escribi6 algunos de sus mejores
poemas, publicé Pdginas escogidas en
1917 y Poesias completas ese mismo afio,
ademads de comenzar la redaccion deLos
complementarios, su cuaderno de teoria
literaria. El paisaje se infiltraba en sus
versos con la fuerza de una revelacion:
los olivares, los cortijos blancos, la encina
negra a medio camino de Ubeda a Baeza,
las lechuzas que volaban sobre el olivar.
Todo quedd fijado en una poesia que es,
ante todo, geografia del alma.

El mar de olivos:

paisaje, economia y simbologia
“Andaluces de Jaén, aceituneros altivos,
decidme en el alma: ¢quién, quién levant6
los olivos?” Con esta pregunta que resuena
como un grito de justicia social, Miguel
Herndndez plasmo en 1937 la esencia

de una tierra y de su gente en su poema
Aceituneros, que décadas después se
convertiria, en 2012, en el himno oficial
de la provincia.

El poeta oriolano llegd a Jaén en marzo
de 1937, en plena Guerra Civil, como
comisario cultural del Altavoz del Frente,
y contrajo matrimonio con Josefina
Manresa el 9 de marzo de ese mismo
afio. Durante su estancia en la capital
jlennense, mientras colaboraba en la

MATERIA HERIDA Y LUMINOSA: capas de pintura que sedimentan memoria,
tiempo y emocioén, como una piel que guarda todas sus vidas. (Detalle del cuadro de Tito).



que

nos hacen reconocer nuestra
tierra (...), algo inconsciente
que va mas alla de la razon.

revista Frente Sur, Miguel fue testigo directo de la extrema pobreza
de los aceituneros y escribié uno de los poemas mas hermosos

y comprometidos de la literatura espafiola. Sus versos no solo
capturaron el paisaje del olivar, sino también el dolor histérico de
quienes lo trabajaron: aquellos que levantaron los olivos con su
sangre y su vida.

Porque si hay una imagen que define a Jaén con precisién
cartografica es la del mar de olivos. No se trata de una metafora
poética, sino de una realidad contundente, como antes hemos
seflalado: la provincia cuenta con aproximadamente
600.000 hectareas de olivar y mas de 66 millones de olivos, lo que
representa el 25 % de la superficie olivarera espafiola y el 42 % de
la andaluza. Jaén produce por si sola alrededor del 20 % del aceite
de oliva mundial, superando la produccién de paises enteros como
Italia. Es, literalmente, la capital mundial del aceite de oliva. Y, si,
las cifras son elocuentes, pero no transmiten la experiencia visual
de contemplar este paisaje desde las alturas de la comarca de
La Loma, donde los olivares se extienden en un manto verde
plateado que ondula hasta el infinito, abrazando los valles del
Guadalquivir y el Guadalimar.

El olivar ocupa el 78 % de la superficie agricola de la provincia.
En una campafia media, la recoleccién genera mds de 8 millones
de jornales, movilizando a decenas de miles de trabajadores en un
ciclo anual que marca el ritmo de la vida rural. Son 300 millones
de euros los que mueve cada campafa oleicola. Municipios como
Ubeda, Villacarrillo, Martos —conocido como la Cuna del Olivar-,
Jaén y Vilches producen las mayores cantidades de aceite, con
Martos ostentando el titulo de mayor productor mundial.
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Pero el olivar es mucho mds que economia.
Es patrimonio cultural, paisaje identitario,
simbolo de arraigo, algo que muy bien ha
comprendido Lita Cabellut al usar sus colores
aceitunados —esos ocres, pardos y tierras de
su paleta aragonesa— que huelen a campo
y trabajo, en esta serie donde la identidad,
qué somos, qué nos hace ser quienes somos,
es una de sus preguntas fundamentales.
Como Goya, su referente principal, su
universo creativo se aferra al compromiso y
la preocupacidn por el ser humano, por esas
gentes de Jaén que durante generaciones
han consagrado su vida al olivar. Y es que hay olivos en Jaén con
mas de mil afios de historia, testigos silenciosos de romanos,
visigodos, musulmanes y cristianos. La pregunta que lanzé Miguel
Hernédndez sigue resonando: los olivos no los levanté la nada, ni el
dinero, ni el sefior, sino generaciones de hombres y mujeres que
consagraron su afdn a la tierra, trabajando de sol a sol y de luna a
luna durante siglos.

La variedad de aceituna predominante es la picual, que
representa el 30 % de la produccién mundial de aceite de oliva,
reconocida por su sabor intenso y su extraordinaria estabilidad.
Jaén cuenta ademas con tres Denominaciones de Origen
Protegidas: Sierra de Segura, Sierra de Cazorla y Sierra Mdgina,
cada una con caracteristicas organolépticas unicas determinadas
por la altitud, el clima y las particularidades del terrufio.

Las gentes de la tierra:

tradicion, arraigo y resiliencia

Hablar de Jaén es hablar de su gente, de esas familias que han
trabajado la tierra durante generaciones, que conocen el olivar con
una sabiduria transmitida de padres a hijos, que han aprendido a
leer en el cielo las sefiales de la lluvia y en las ramas la promesa

de la cosecha. Son gentes de pocas palabras y muchos hechos,
curtidas por un clima extremo que exige fortaleza

y paciencia a partes iguales.

La vida rural jiennense ha estado marcada histéricamente por
la dureza del trabajo agricola. Durante décadas, especialmente en
la primera mitad del siglo XX, Jaén fue sinénimo de dificultades
econdémicas y éxodo rural. Miles de jiennenses emigraron a las



ciudades industriales de Madrid, Catalufia y Valencia, o cruzaron
las fronteras hacia Francia y Alemania en busca de oportunidades.
Pero también hubo muchos que decidieron quedarse, aferrados

a su tierra con una lealtad que va mads alla de lo racional, que es
puro instinto de pertenencia, una especie de arraigo atavico que
Lita Cabellut entiende profundamente cuando habla de cémo las
células y la sangre contienen memorias que nos hacen reconocer
nuestra tierra, esa herencia que se manifiesta de manera
caprichosa e inconsciente y que va mas alla de la razdén. Eso que
nuestras madres subrayaban con un quejido: “;Pero a dénde voy a
ir yo si esto es lo que soy?”

Y, claro estd, esa resiliencia se manifiesta en las tradiciones que
perviven: en las romerias que suben a las ermitas de la sierra, en las
procesiones de Semana Santa que recorren calles empedradas, en
las fiestas patronales de cada pueblo donde se mezclan la devocién
religiosa y la celebracién comunitaria. Y, cémo no, también en la
gastronomia, heredera de siglos de cocina humilde y sabrosa: la
pipirrana, el ajiliméjili, la ensalada de remojon, y por supuesto,
el aceite de oliva virgen extra que bafia y enriquece cada plato,
convirtiéndolo en una celebracion del territorio.

Clima y caracter:
la luz que forja identidades
Jaén disfruta de aproximadamente 3.400 horas de sol al afio,
con una media de 283 horas mensuales. En julio, el mes mds
luminoso, se alcanzan casi 13 horas diarias de sol, mientras que
en enero la cifra desciende a 6,35 horas. Es una luz limpia, nitida,
casi violenta en verano, que recorta los contornos con precision
quirurgica y no perdona sombras. Una luz que Machado describié
con melancolia: “El sol ha sorbido la calor del campo; y hasta tu
recuerdo me lo va secando este alma de polvo de los dias malos”.
El clima es mediterraneo continental, con veranos abrasadores
que pueden superar los 40 °C e inviernos frios donde no es raro
ver temperaturas bajo cero. La amplitud térmica es considerable:
de los 1 °C de enero a los 36 °C de julio, una variacién de 35 grados
que habla de una tierra de extremos. Las precipitaciones se
concentran en primavera y otofio, con noviembre registrando los
valores mas altos (72 mm de media), mientras que julio apenas
alcanza los 5 mm. Esta irregularidad pluviométrica ha condicionado
histéricamente la agricultura y ha forjado un cardcter paciente,
acostumbrado a esperar, a confiar en los ciclos naturales.

Y ese clima modela caracteres. La dureza del verano obliga
a la pausa meridiana, al refugio en la penumbra fresca de las
casas encaladas. El frio del invierno invita al recogimiento, a la
conversacién pausada junto al brasero. La luz intensa agudiza la
mirada, ensefia a leer matices en los campos, a distinguir la salud
del olivo por el tono de sus hojas. Hay algo en la gente de Jaén
que refleja esa luz: una franqueza directa, una honestidad sin
adornos, una capacidad para la resistencia que nace de siglos de
adaptacion a un entorno exigente pero generoso.

Patrimonio humano y artistico

Jaén es depositaria de un patrimonio monumental que asombra
por su riqueza y variedad. Las ciudades de Ubeda y Baeza,
separadas por apenas nueve kilémetros, forman un conjunto
renacentista dual sin parangdén en Espafia. Representan la
cumbre del Renacimiento espafiol: Ubeda con su arquitectura
privada y palaciega, Baeza con sus edificios publicos y religiosos.
Andrés de Vandelvira, el gran arquitecto del siglo XVI, dejé aqui
su impronta en obras maestras como la Sacra Capilla

de El Salvador o el Hospital de Santiago, conocido como el
Escorial andaluz.

La Plaza Vazquez de Molina en Ubeda estd considerada una
de las mads bellas de Europa, un espacio donde el Renacimiento
despliega toda su armonia y proporcién. En Jaén, la Plaza de
Santa Maria ejerce como epicentro de la ciudad noble, con su
catedral consagrada a la Natividad de Nuestra Seflora, el Palacio
de Jabalquinto, y la fuente de los Leones, traida desde la antigua
Castulo en el siglo XVI.

Pero el patrimonio de Jaén no se agota en estas joyas
renacentistas. Estd también en los castillos que coronan
cerros estratégicos, vigilantes mudos de fronteras que durante
siglos separaron reinos cristianos y musulmanes. Esta en los
yacimientos arqueoldgicos que hablan de iberos, romanos y
visigodos. Esta en la Catedral de Jaén capital, obra maestra -la
Unica con balcones- del Renacimiento proyectada por Andrés
de Vandelvira y que guarda el Santo Rostro, lienzo que segun la
tradicién limpid el rostro de Cristo camino del Calvario.

Jaén es, en definitiva, una geografia del alma. Un territorio
donde el paisaje es biografia colectiva, donde cada olivo cuenta
una historia, donde la luz esculpe caracteres y el tiempo
transcurre con la cadencia ancestral de las estaciones. )

\8)
(S¥]



24






Una lectura arqueologica de
la obra de Lita Cabellut

LA ARQUEOLOGIA NO ES UNICAMENTE una disciplina dedicada
a excavar el pasado, sino una forma de conocimiento que ensefia
aleer el tiempo inscrito en la materia. Cada estrato, cada grieta,
cada pequefio objeto, cada ausencia, cada superposicién habla
de una historia compleja donde el presente convive con restos

de otros tiempos olvidados, de otros momentos acumulados.
Desde esta mirada —que es también una forma muy personal de
acercarme al arte contemporaneo—, un cuadro puede entenderse
como un auténtico sitio arqueoldgico: una superficie donde

el tiempo no se borra, sino que se deposita. La pintura puede
deteriorarse, pero permanece, se fija en un instante material
concreto, pero su sentido se transforma con cada mirada,
activando memorias distintas y lecturas siempre renovadas; no
solo del espectador que lo contempla, del investigador que lo
estudia, sino también del artista que lo ha generado, que en un
momento determinado lo crea.

ESTA CONCEPCION ME RESULTA especialmente adecuada
para aproximarse a la obra de Lita Cabellut presentada en el
Centro Cultural Bafios Arabes de Jaén. No se trata simplemente
de una exposicidn colgada en un espacio histérico, sino de

un didlogo profundo entre capas de memoria. Los muros que
acogen estas obras —antiguos bafios isldmicos reutilizados,
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transformados y conservados a lo largo de los siglos— son en si
mismos un palimpsesto arquitecténico donde conviven épocas,
usos y significados. Sobre estas superficies cargadas de historia
se disponen los rostros de Cabellut, configurando una nueva
estratigrafia visual y simbdlica.

LA SERIE “VER(DE) MAR DE VER(DE) TIERRA” se construye a
partir de rostros que no aspiran a la idealizacién ni al retrato
psicolégico convencional. Son presencias que parecen emerger
de la materia, como fragmentos rescatados de una excavacion.
La técnica del craquelado, desarrollada por la artista tras décadas
de investigacién, actia como un registro material del tiempo:
grietas, desprendimientos y fracturas que atraviesan la superficie
pictérica y convierten la piel en territorio. En arqueologia, la
fractura no es una carencia, sino una fuente de informacidn,
incluso lo que no se ve, lo que no estd, tiene una informacién
inimaginable, las ausencias en el registro; del mismo modo, en la
obra de Cabellut la grieta no debilita la imagen, sino que la dota
de una profundidad humana increible.

LOS PERSONAJES QUE HABITAN estas obras —Francisca, Manuel,
Remedios, Antonio, Curro, Tofiita, Angela, Benito, Rosario, Juana,
Manuela, Azahara y Tito— no se presentan como individuos



aislados, sino como arquetipos encarnados. Sus nombres propios
funcionan casi como topénimos afectivos, anclajes humanos que
remiten a una memoria colectiva. Cada rostro contiene multiples
capas: la imagen inicial, las sucesivas aplicaciones de pigmento,
los collages, los velados y, finalmente, el craquelado que fija el
paso del tiempo. El resultado es una superficie compleja que
invita a una lectura lenta, similar a la que exige un yacimiento
arqueologico.

LAS MIRADAS DE LOS ROSTROS que componen Ver(de) mar de
ver(de) tierra constituyen uno de los nucleos mas perturbadores
y fecundos en estas obras de Lita Cabellut. No son miradas que
busquen al espectador de manera frontal ni que se fijen en un
punto reconocible del espacio; parecen dirigirse a un lugar
indeterminado, suspendidas entre la presencia y la ausencia. Esa

indeterminacion las vuelve profundamente activas, miran hacia
aquello que ya no estd, hacia lo que se ha perdido o permanece
fuera del campo visible. En ese gesto, la mirada deja de ser solo

la del retratado y se convierte, quizas, en la propia mirada de la
artista, una mirada que interroga el tiempo, que atraviesa capas de
memoria y que se posa en los silencios. Como cuando observamos
un objeto arqueoldgico, lo que estas miradas sefialan no es lo que
vemos, sino aquello que falta, invitando al espectador a completar
la imagen desde su propia experiencia y su propia memoria:
¢hacia dénde miran?, ;qué piensan?

ESTA LECTURA SE INTENSIFICA en el contexto de Jaén, un
territorio histéricamente modelado por la relacidn entre el ser

humano y la tierra. Como estudioso de la cerdmica antigua,
la alfareria romana producida en la provincia, en cuyas

que atraviesan

la superficie
pictoricay
convicrien la piel
en territorio.
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Alli donde la materia

conserva huellas, alli donde la piel
se agrieta, se craquela y resiste,

la memoria no se pierde,

espera ser mirada de nuevo.
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superficies decoradas también aparece el craquelado, ofrece

un precedente material elocuente: piezas de barro cocido que,
tras siglos de uso y enterramiento, conservan grietas, desgastes

y huellas que narran una historia de trabajo, del comercio y de

la vida cotidiana. El craquelado pictérico de Cabellut dialoga

con esas superficies antiguas, estableciendo una continuidad
simbdlica entre la tierra trabajada de ayer y los rostros que hoy la
representan.

EL CENTRO CULTURAL BANOS ARABES de Jaén refuerza esta
lectura arqueoldgica. El edificio, construido en época isldmica

y reutilizado tras la conquista cristiana, ha atravesado multiples
transformaciones, craquelado igualmente (fue espacio de higiene
y sociabilidad, palacio, banco, hospicio de nifias y finalmente
centro cultural). Sus muros conservan la memoria de esos usos
superpuestos, visibles en las texturas, los materiales y las huellas
arquitectdnicas. Mostrar las obras de Cabellut en este espacio no
es un gesto neutro, las pinturas se convierten en una capa mas
de la historia del lugar, una intervencién contemporanea que no
oculta el pasado, sino que lo reactiva.

SUS OBRAS NO SE LIMITAN A OCUPAR el espacio de una

antigua capilla. Los rostros agrietados dialogan con los muros
erosionados, estableciendo una correspondencia silenciosa entre
la piel humana y la piel arquitecténica. En piezas como Curro o
Antonio, la concentracion de fisuras en determinadas zonas del
rostro intensifica la sensacion de desgaste y resistencia, resonando
con la historia de un edificio que ha sobrevivido al paso del
tiempo. En obras de gran formato como Manuela, Azahara o Tito,
la escala obliga al espectador a desplazarse, a recorrer la superficie
pictérica como quien recorre un muro antiguo, leyendo sus
irregularidades y marcas.

DESDE ESTA PERSPECTIVA, lo que se propone es un ejercicio de
comprensién y reconocimiento; Lita nos trae una invitacién a
mirar la historia no como algo cerrado, sino como una memoria
en constante reconstruccion. El arte actiia aqui como mediador
entre pasado y presente, como un lenguaje capaz de activar la
memoria colectiva sin necesidad de recurrir a la ilustracién
literal. Las obras de Cabellut no narran episodios histéricos
concretos, pero contienen una verdad histérica profunda,

la de una humanidad marcada por el tiempo, el trabajo y la
resistencia.

VER(DE) MAR DE VER(DE) TIERRA se presenta asi como una
experiencia que va mas alla de la contemplacidn artistica o
estética. Es una propuesta que entiende el arte como un acto

de reconocimiento; reconocimiento del pasado, de la historia
compartida y de la dignidad inscrita en los rostros. En un lugar
como los Bafios Arabes de Jaén, donde la historia no se explica
sino que se siente en sus muros, la obra de Lita Cabellut encuentra
un pretexto especialmente elocuente. Sus cuadros no cubren la
historia del lugar, la acompafian, la amplifican y la hacen visible
desde una sensibilidad increiblemente contempordnea.

EN ULTIMA INSTANCIA, esta muestra nos recuerda que la
memoria no es un archivo inmévil, sino un proceso vivo que se
activa en el encuentro. Mirar, como excavar, implica detenerse,
atender y aceptar que nunca accedemos al todo, sino a fragmentos
significativos. Cada rostro de Cabellut es un resto rescatado del
tiempo, una presencia que no pretende representar a alguien
concreto, sino devolvernos una imagen compartida de lo que
Somos.

ESTOS ROSTROS NO MIRAN AL PASADO como algo clausurado,
sino como una materia aun palpitante. Suspendidos en los muros
de una capilla del siglo XIX y sobre un hamman del siglo XII, se
convierten en espejos de una memoria colectiva que atraviesa
cuerpos, territorios, tiempo y generaciones. Son rostros que no
reclaman identidad, no narran una historia cerrada, sino que nos
invitan a completarla desde nuestra propia experiencia.

EN ESE GESTO —PROFUNDAMENTE HUMANO Y
CONTEMPORANEO— la obra de Lita Cabellut se revela como algo
mas que pintura. Es un acto de escucha, un ejercicio de restitucion
simbdlica y una forma de cuidado del pasado. Porque alli donde la
materia conserva huellas, alli donde la piel se agrieta, se craquela
y resiste, la memoria no se pierde: espera ser mirada de nuevo. )

Vicente Barba Colmenero
Arquedlogo y Doctor en Patrimonio Histdrico



Un hermoso vinculo con Jaén
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La exposicion Ver(de) mar de ver(de) tierra nace del encuentro entre una creadora de dimensién
internacional y un territorio cuya identidad se ha forjado, durante siglos, en un didlogo

profundo con la tierra. Renace concibi6 este proyecto como una propuesta singular, pensada
especificamente para nuestro espacio en el antiguo Pésito de la monumental ciudad de Baeza,
pero con una clara vocacidon de permanencia, expansion y proyecciéon mds alld de sus muros, y
que ha contado con la importante aportacion del comisariado de Eloy Martinez de la Pera. Hoy,
ese impulso inicial encuentra una nueva y valiosa dimension en su traslado al Centro Cultural
Bafios Arabes de la ciudad de Jaén, gracias a la colaboracién entusiasta de la Diputacién Provincial
de Jaén, institucidn a la que expreso mi mds sincero agradecimiento por el apoyo incansable que
viene otorgando a Renace -y al arte contemporaneo jiennense- desde nuestros inicios.

La obra de Lita Cabellut establece un vinculo directo, honesto y profundamente emocional
con la provincia de Jaén. En esta muestra, la artista nos invita a recorrer un paisaje que no

es Unicamente fisico, sino también humano, y cargado de simbologia. El mar de olivos,
omnipresente y vertebrador, se transforma aqui en metafora de memoria, de resistencia y de
identidad compartida. Los rostros, las manos y las miradas que habitan estas obras condensan
generaciones de esfuerzo, arraigo y dignidad, elevando lo cotidiano a una categoria universal.

Desde Renace entendemos el arte contemporaneo como una herramienta de transformacién
social, capaz de generar conocimiento, emocién y pensamiento critico. Por ello, Ver(de) mar de
ver(de) tierra no es solo una exposicion, sino un ejercicio de escucha y reconocimiento hacia
nuestra tierra y sus gentes. La practica artistica de Lita Cabellut, marcada por la intensidad
matérica, la fuerza del gesto y una extraordinaria carga emocional, dialoga de forma natural con
el patrimonio arquitectdnico y cultural que acoge ahora esta muestra, generando una experiencia
expositiva de gran potencia simbdlica.

El desarrollo de esta exposicién en los Bafios Arabes de Jaén supone, ademds, un gesto

de coherencia con la filosofia que impulsa Galeria Renace desde su creacién: tender puentes
entre instituciones, artistas y ciudadania, activar espacios patrimoniales desde una mirada
contemporanea y contribuir a situar a Jaén dentro del mapa del arte actual, tanto a nivel nacional
como internacional. Esta colaboracién institucional demuestra que cuando el arte

y el compromiso cultural caminan de la mano, el resultado trasciende lo expositivo para
convertirse en legado.

Deseo que este catalogo sirva como testimonio de un proyecto que habla de raices, de identidad y
de futuro, y que el visitante encuentre en estas paginas y en estas obras un reflejo sincero de una
tierra que sigue viva, fértil y abierta al mundo.

Patricia Galgani Rodriguez del Castillo
Directora Galeria Renace



Ya en los utensilios. en su capa tras capa de
malerial, después de usados y lavados para
cada obra, se condensa la memoria

no solo del trabajo acumulado, sino del teson
al realizarlo, de la artista creando.

Una memoria que se une a la del retrato,

a la de la obra en si misma. Como en la vida,
todo se acumula en un detritus azaroso.
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ver(de) mar de ver(de) tierra



Francisca

80x80x4cm
Técnica mixta sobre lienzo

FRANCISCA CONSTITUYE UN ejemplo paradigmatico del

lenguaje visual desarrollado por Cabellut en su madurez creativa.
La obra presenta el caracteristico craquelado que la artista ha
perfeccionado durante mas de cinco afios de experimentacién con
laboratorios quimicos, aplicando entre 12 y 15 capas de pigmentos,
tintas y aceites a diferentes temperaturas. Esta técnica, como ha
sefialado Antdn Castro, estd “vinculada con el barroco y con los
flamencos”, dotando a la superficie pictérica de una “huella del
tiempo” que evoca la fragilidad de la condicién humana.

EL ROSTRO FEMENINO emerge del fondo con una presencia
directa que remite a la tradicion del retrato psicoldgico espafiol,
especificamente a Veldzquez y Goya. La composicion esta
dominada por zonas de disgregacién cromatica donde el rosa
palido, los verdes oscuros y los negros profundos se superponen
creando una textura visual de gran complejidad. Las dreas de
lienzo crudo que quedan expuestas revelan el proceso creativo
de la obra y se contraponen, desnudas y mudas, con las mas
trabajadas, tan arropadas.

LA GAMA CROMATICA de Francisca articula la teorfa del color
que Cabellut ha desarrollado en relacién con la psicologia del
retratado. Como ella misma ha afirmado: “El negro es el contraste
entre la vida y la muerte. El negro es el pincel de mi alma”. En esta
obra, el negro no funciona como ausencia, sino como presencia
activa que dialoga con rosas etéreos, violetas melancélicos y
verdes que sugieren vida vegetal. Los toques de amarillo —casi
dorados— introducen luz en zonas estratégicas, especialmente en
torno al ojo izquierdo, potenciando esa caracteristica que Castro
identifica en la obra de Cabellut: los ojos que “parecen refulgir en
continuo asombro ante los dones de la vida”.
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LOS OJOS CONSTITUYEN EL NUCLEO EXPRESIVO de la
composicidn. El ojo derecho, mas frontal y definido, es “un ojo
que se deja ver”; el izquierdo, parcialmente velado por manchas
cromadticas, sugiere interioridad. Francisca no nos mira; su mirada
se dirige a un lugar elevado casi solicitando piedad.

Este tratamiento dual de la mirada es caracteristico del método de
Cabellut, quien —formada en psicologia aplicada desde su infancia
en las calles de Barcelona— desarroll6 la capacidad de “estudiar a
la gente en profundidad” para “ver las almas de las personas solo
con mirarlas”.

FRANCISCA DIALOGA CON MULTIPLES REFERENTES
HISTORICOS. La técnica del craquelado evoca las superficies
agrietadas de los frescos medievales y las pinturas barrocas
deterioradas por el tiempo, pero aplicadas aqui con intencién
estética desde el origen. El tratamiento expresionista del rostro
—con sus deformaciones y asimetrias— remite a Francis Bacon
y Lucian Freud, dos artistas fundamentales para Cabellut. Como
ella ha declarado sobre Freud: “con esas pinceladas neurdticas es
un maestro en describir la crueldad”. Sin embargo, la paletay la
atmosfera general conectan mds directamente con la tradiciéon
espafiola: los grises y rosas recuerdan a Velazquez,

mientras que la intensidad expresiva del negro evocan las
Pinturas Negras de Goya.
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Manuel

80x80x4cm
Técnica mixta sobre lienzo

MANUEL REPRESENTA UN tour de force en el dominio de la técnica
mixta sobre lienzo. La obra exhibe el proceso de trabajo que
Cabellut describe como similar al de un cineasta: “Lo primero es
el concepto, sigue el boceto, que desarrollo como si fuera un guién
y luego busco el modelo idéneo”. La superficie pictdrica muestra
un craquelado particularmente denso y expresivo, con grietas
profundas que confieren a la piel del retratado una cualidad casi
escultodrica.

EL RETRATO MASCULINO se construye mediante un perfil de tres
cuartos levemente inclinado hacia arriba, creando una diagonal
compositiva que genera tension visual. La distribucién de masas
cromaticas sigue una légica constructivista: las zonas oscuras
(negros, tierras quemadas, rojos oscuros) se concentran en la
parte superior izquierda, creando un contrapeso visual con las
areas mas luminosas del rostro. Esta organizacién asimétrica es
caracteristica del expresionismo que Cabellut asimila: segin Sara
Serna Ferndndez, “su pintura hace referencia al expresionismo.
Sus expresiones van desde una delicadeza poética hasta una
dureza incuestionable”.

LA PIEL DEL ROSTRO presenta un trabajo de superposiciones
extraordinariamente complejo. Las capas de pintura —que pueden

llegar a pesar hasta veinte kilos en obras de gran formato— crean
una topografia de la memoria donde cada estrato cromatico sugiere
temporalidades diferentes. Los rojos 6xido y sienas tostados que
atraviesan el rostro funcionan como heridas o cicatrices visuales,
materializando la idea que Cabellut ha expresado: “Quiero dar a mis
obras una piel que refleje lo fragiles que somos”.

MANUEL TRABAJA UNA GAMA RESTRINGIDA pero de gran
intensidad: grises perla, blancos sucios, negros profundos, rojos
terrosos y ocres. Esta paleta —que remite tanto a Ribera como a
Bacon— crea una atmésfera de introspeccion melancdlica. Los
verdes y azules apenas insinuados en zonas periféricas sugieren
una conexion con referentes naturales o paisajisticos que
permanecen como memoria latente.

EL RETRATO LOGRA ESE EQUILIBRIO que define el proyecto

ético de Cabellut: mostrar simultdneamente la dignidad y la
vulnerabilidad del ser humano. Como ella misma ha afirmado:
“Intento ser sincera y ver las cosas como son. Retrato a todos.

Al sefior del castillo y al nifio gitano que vive en la chabola”. En
Manuel se percibe esta democratizaciéon del retrato, donde la
monumentalidad de la presencia convive con la fragilidad inscrita
en cada grieta de la superficie.

Intento ser sinceray ver las cosas como son.
Retrato a todos. Al senor del castillo y al nino
gitano que vive en la chabola.
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Remedios

80x80x4cm
Técnica mixta sobre lienzo

REMEDIOS PRESENTA QUIZA EL MAS COMPLEJO entramado de
fragmentacion y recomposicion de esta serie. La obra ejemplifica
el método de trabajo fisico y gestual que Cabellut ha descrito:

“En mi estudio me convierto en una salvaje. Trabajo con el

lienzo sobre una mesa, en horizontal. Soy una atleta de corta
distancia, explosiva como un puma”. Esta energia se traduce en
una superficie donde la violencia aplicada al soporte —evidente en
desgarros, pliegues y zonas de acumulaciéon extrema de materia—
coexiste con pasajes de delicadeza casi miniaturista.

LA COMPOSICION FRAGMENTA el rostro femenino en
multiples planos que parecen estar en proceso de disgregacion

o, inversamente, de reunificacion. Esta estrategia compositiva
puede relacionarse con el cubismo sintético, pero también con la
tradicién barroca del trampantojo y la ilusidn 6ptica. Las zonas
de lienzo crudo que irrumpen en la superficie no son vacios sino
presencias activas que estructuran la lectura de la obra.

REMEDIOS DESARROLLA UNA GAMA CROMATICA

extraordinariamente sofisticada donde dominan los violetas,
lilas, rosas pdlidos y malvas, contrapuestos a verdes oscuros,
negros y tierras. Esta paleta responde a lo que Giralt-Miracle

identifica como el uso del color para reflejar “la psicologia de
los personajes” y “entender un poco mas la personalidad de los
protagonistas”. Los violetas —color tradicionalmente asociado
con la espiritualidad, el misterio y la transformacién— sugieren
una interioridad compleja y una sensibilidad particularmente
desarrollada.

EN REMEDIOS, EL CRAQUELADO alcanza una densidad tal que
funciona como una escritura ilegible, un sistema de signos que
recuerda tanto a la caligrafia asidtica como a los grafitos urbanos.
Estas marcas —que Cabellut ha descrito como “cicatrices que
marcan el paso del tiempo”— se concentran especialmente en el
rostro, convirtiéndolo en un palimpsesto de experiencias vividas.

A PESAR DE LA INTENSIDAD EXPRESIONISTA de la obra, Remedios
mantiene una conexién con Vermeer, artista del que Cabellut es
conocida admiradora. Castro sefiala: “Lita Cabellut es una artista
de la mujer y es, sin duda, una enamorada y una seguidora de
Vermeer”. Aunque Cabellut no posee “esa levedad que se disuelve
en atemporabilidad”, s comparte con el maestro holandés la
capacidad de sugerir una luz interior que emana del retratado, una
luminosidad propia del ser humano.

Lita Cabellut es una artista de la mujer
y es. sin duda, una enamorada y una

seguidora de Vermeer-.
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ANTONIO TRABAJA CON UN FORMATO VERTICAL, mas alargado
que las obras anteriores, lo que permite una presentaciéon mas
completa del torso y una mayor dramatizacion de la verticalidad
de la figura. La técnica del craquelado se manifiesta aqui con
particular intensidad en la zona facial, mientras que las areas
circundantes presentan un trabajo mas fluido y gestual.

LA COMPOSICION SE ARTICULA EN TORNO A UNA DIAGONAL
que atraviesa el rostro desde la parte superior izquierda hacia

la inferior derecha, creando una tensidn visual que dinamiza la
frontalidad del retrato. Esta diagonal estd reforzada por trazos
negros gestuales que recuerdan al action painting de Pollock,
artista cuyo dripping Giralt-Miracle ha relacionado con el método
de trabajo de Cabellut.

ANTONIO DESARROLLA UNA GAMA RESTRINGIDA DE GRISES,
blancos sucios, negros carb6n y toques minimos de rojos y
naranjas. Esta economia cromadtica —que remite a la austeridad de
Ribera y a la grisalla barroca— potencia la intensidad expresiva del
rostro. Los grises no son uniformes sino atmosféricos, cargados
de matices y transiciones sutiles que revelan el dominio técnico de
Cabellut sobre el valor tonal.

EL NEGRO ADQUIERE EN ANTONIO un protagonismo especial.
Concentrado en la zona superior del cuadro —el cabello—y

en trazos gestuales que atraviesan el rostro, el negro funciona
como lo que Cabellut ha descrito: “el contraste entre la vida

y la muerte”. No es un negro opaco sino vibrante, construido
mediante superposiciones que generan profundidad y resonancia.

LOS OJOS DE ANTONIO presentan esa caracteristica que define
el retrato segun Cabellut: la capacidad de “ver mas alla de la

piel y llevar el ojo més lejos del limite de donde el ojo deja de

ver”. La mirada, ligeramente desviada del eje frontal, sugiere
introspeccion. Los parpados pesados y la intensidad de las pupilas
oscuras crean una tensién entre apertura y clausura, entre
comunicacién y silencio.

ANTONIO FORMA PARTE DE UNA INVESTIGACION mas amplia
sobre la representacion de la masculinidad en la obra de Cabellut.
Como ha seflalado Castro, “aunque hay muchos hombres en sus
cuadros, de una Unica figura, Lita Cabellut es una artista de la
mujer”. En este contexto, los retratos masculinos adquieren un
caracter de investigacion sobre la vulnerabilidad y la soledad que
trasciende estereotipos de género.

Los ojos de Anlonio lienen la
capacidad de ver mas alla de la piel
y llevar el ojo mas lejos del limite de

donde el ojo deja de ver.
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Antonio

90x60x4cm
Técnica mixta sobre lienzo
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CURRO PRESENTA UNO de los tratamientos mas refinados del
craquelado en esta serie, con una red de fisuras particularmente
densa y regular que confiere al rostro la apariencia de una
ceramica antigua o un mosaico bizantino. La obra demuestra el
dominio absoluto de Cabellut sobre su técnica después de afios de
experimentacion con “expertos quimicos para conseguir en sus
telas este aspecto agrietado”.

LA COMPOSICION ADOPTA una frontalidad casi bizantina, con
el rostro barbado ocupando centralmente el formato vertical. Esta
disposicién —que remite tanto a la iconografia religiosa como al
retrato flamenco del siglo XV— confiere al retratado una presencia
monumental y atemporal. Los hombros se sugieren minimamente
en la parte inferior, focalizando toda la atencidn en el rostro serio,
de mirada grave e intensa.

CURRO TRABAJA UNA GAMA cdlida dominada por ocres,
naranjas, amarillos palidos y verdes olivdceos, contrapuestos a
negros profundos en barba y cabello. Esta paleta —inusualmente
luminosa en el contexto general de la obra de Cabellut— evoca la
luz mediterranea y conecta con la tradicién pictérica espafiola,
especificamente con el tratamiento de las carnaciones en El
Greco. Los toques de verde agua y turquesa en zonas periféricas
introducen una nota de frescor que contrasta con los tonos
terrosos dominantes.

LA BARBA NEGRA, tratada con una gestualidad caligrafica

que recuerda a la pintura china, se convierte en un elemento
compositivo crucial. No es un mero dato descriptivo sino un
campo de experimentacién formal donde Cabellut despliega su
virtuosismo gestual. Los trazos negros que la conforman tienen
autonomia expresiva, estableciendo un didlogo entre figuracion y
abstraccion.

CURRO SINTETIZA MULTIPLES influencias. La frontalidad y la
precisién en el tratamiento de rasgos faciales remiten a Van der
Weyden y otros maestros flamencos que Giralt-Miracle identifica
en la obra de Cabellut. Sin embargo, el tratamiento de la superficie
y la gestualidad conectan con Dubuffet y el art brut, movimiento
que Giralt-Miracle relaciona con las “maculaturas” presentes en el
trabajo de la artista.

cCual es el interrogante acusatorio
de estos ojos que evaden al
espectador sin indulgencia alguna,
al contrario de su gesto grave que

casi lo amenaza?
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Curro

90x60x4cm
Técnica mixta sobre lienzo



TONITA —OBRA DE MAYOR FORMATO— permite a Cabellut

desplegar con mayor amplitud su virtuosismo técnico y expresivo.

El incremento de dimensiones responde a la mayor complejidad
del proceso creativo. Como la artista ha explicado: “Solo preparar
el fondo requiere entre 12 y 15 capas diferentes”,

trabajo que se multiplica en superficies de mayor extension.

EL ROSTRO INFANTIL —probablemente femenino aunque con
cierta ambigliedad— se presenta con los ojos casi cerrados,
abatidos, y la cabeza ligeramente inclinada, creando una
composicidn de gran intimidad y fragilidad. Esta eleccién
formal —ojos cerrados versus la mirada directa que caracteriza
la mayoria de retratos de Cabellut— introduce una dimensién
de ensimismamiento y suefio que contrasta con la usual
confrontacidn visual.

TONITA TRABAJA UNA GAMA EXTRAORDINARIAMENTE SUTIL
de grises perla, blancos rotos, rosas palidos y toques minimos
de rojos sangre. Esta economia cromdtica —cercana a la grisalla
pero con sutiles incursiones de color— crea una atmésfera de
melancolia lirica que evoca la pintura romantica. Los rizos del
cabello, tratados con negros intensos, conforman un contraste
dramatico con la palidez del rostro.

EL CRAQUELADO ADQUIERE AQUI UNA CUALIDAD

particularmente conmovedora al aplicarse sobre un rostro

infantil. Las grietas que surcan la piel funcionan como profecia del

tiempo, como inscripcién anticipada del sufrimiento futuro. Esta
tensién entre inocencia infantil y marcas de tiempo constituye una
de las paradojas mas poderosas de la obra de Cabellut, quien ha
vivido una infancia marcada por la exclusién social y que retrata
en sus series sobre la prostitucién y la marginalidad.

TONITA DIALOGA CON LA TRADICION ESPANOLA DEL RETRATO
infantil, especificamente con Murillo y sus representaciones de
nifios de la calle. Sin embargo, el tratamiento expresionista y la
ambigiiedad de género conectan también con la obra de la artista
contemporanea Marlene Dumas, particularmente con su serie de
retratos infantiles que exploran la fragilidad y la vulnerabilidad.

EL RETRATO INFANTIL en Cabellut —ella misma victima del
abandono y la pobreza en su infancia— adquiere una dimensién
ética ineludible. Como ha sefialado José Corredor Matheos sobre
su obra, la artista refleja “la fragmentacion, la desintegracion, la
angustia, desolacidn o el temor” que caracterizan “los elementos
culturales, sociales y morales que vive el ciudadano del siglo XXI”".
Toflita materializa esa reflexion sobre la infancia vulnerada.

Los retratos infantiles de Lita Cabellut
adquieren una dimension etica ineludible:
refleja la desolacion, el abandono o el temor.
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Tofiita
120x 100 x4 cm
Técnica mixta sobre lienzo
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Angela

120x 120 x4 cm
Técnica mixta sobre lienzo

ANGELA —OBRA DE FORMATO CUADRADO MONUMENTAL—
representa el trabajo mas ambicioso de esta serie en términos
de superficie y complejidad compositiva. La obra demuestra

la capacidad de Cabellut para “enfrentarse a obras de grandes
dimensiones” después de afios de depuracién técnica.

LA COMPOSICION PRESENTA UN PRIMER PLANO EXTREMO
donde el rostro femenino —los ojos cerrados, la mano
sosteniendo delicadamente el hombro— ocupa casi la totalidad
del espacio pictdrico. Esta proximidad extrema crea una
intimidad casi incomoda, obligando al espectador a confrontar la
vulnerabilidad del sujeto retratado sin mediacién de distancia.

ANGELA DESARROLLA UNA DE LAS PALETAS MAS ETEREAS y
sutiles de la serie: violetas palidos, lilas, grises plateados, blancos
luminosos y toques de verdes agua. Esta gama cromatica —que
evoca tanto la pincelada impresionista de Monet como los grises
plateados de Whistler— crea una atmésfera onirica y melancdlica.
Los violetas, como ya se sefialé en Remedios, funcionan como
indicadores de espiritualidad e interioridad compleja.

LA MANO QUE SOSTIENE DELICADAMENTE el hombro se
convierte en un elemento expresivo fundamental. Cabellut, quien
segun Castro trabaja magistralmente “el cuerpo vestido, donde

es definitivo el juego de manos”, demuestra aqui su capacidad
para dotar de expresividad a los gestos. La mano no es un mero
elemento compositivo, sino un indicador emocional que refuerza
la atmésfera de ensimismamiento y melancolia.
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EN ANGELA, EL CRAQUELADO adquiere una cualidad casi
transparente, como si la piel del rostro fuera un velo fragil que
apenas contiene la interioridad. Las grietas son menos profundas
y mas delicadas que en otras obras, creando una superficie de
gran sutileza tactil. Este tratamiento diferenciado del craquelado
demuestra que Cabellut no aplica una férmula uniforme sino que
adapta la técnica a las exigencias expresivas de cada retrato.

ANGELA CONSTITUYE QUIZA 1a obra donde la influencia de
Vermeer resulta mds evidente. La luz que bafia el rostro —una
luz sin fuente aparente, que parece emanar del propio sujeto—
remite directamente a la “luz perla” caracteristica del maestro
de Delft. Sin embargo, donde Vermeer creaba serenidad y
contemplacién, Cabellut introduce inquietud y melancolia
constructiva.
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Los verdes, particularmente intensos,
sugieren conexiones con lo vegetal
y lo natural, tema recurrente en la obra

reciente de Cabellut.

BENITO —CON SUS 130 X 100 CM— constituye uno de

los formatos verticales mds ambiciosos de la serie. La obra
presenta un tratamiento particularmente complejo de la
superposicién cromatica y la fragmentacién espacial, donde el
cuerpo masculino (el cuello y el medio torso) emerge y se oculta
simultdneamente entre capas de color y manchas gestuales.

LA COMPOSICION ADOPTA UN FORMATO de tres cuartos de
figura, permitiendo ver el torso y los brazos ademas del rostro.
Este tratamiento mds completo del cuerpo humano conecta con
la tradicién del desnudo académico pero subvertida mediante
la fragmentacién expresionista. El cuerpo se convierte en

un paisaje de manchas cromdticas donde la figuracién y la
abstraccion coexisten tensamente.

BENITO DESPLIEGA UNA PALETA EXTRAORDINARIAMENTE
RICA y compleja donde dominan verdes oliviceos, rosas
intensos, violetas, grises y manchas de blanco puro. Esta riqueza
cromatica —inusual en el tratamiento del desnudo masculino—
confiere a la obra un cardcter casi decorativo que contrasta con
la rudeza del craquelado. Los verdes, particularmente intensos,
sugieren conexiones con lo vegetal y lo natural, tema recurrente
en la obra reciente de Cabellut.

EL CRAQUELADO EN BENITO adquiere una cualidad casi
vegetal, como si la piel humana se transformara en corteza
de arbol. Esta metamorfosis —que remite tanto a la mitologia
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clasica (Dafne transformandose en laurel) como a la ecocritica
contemporanea— sugiere una continuidad entre el cuerpo
humano y la naturaleza que trasciende el antropocentrismo.

EL ROSTRO DE BENITO, parcialmente oculto y con la mirada
dirigida hacia abajo y hacia un lado, contrasta con la usual
confrontacidén visual caracteristica de Cabellut. Esta esquivez
de la mirada —en el contexto de un casi desnudo masculino—
introduce cuestiones sobre vulnerabilidad y poder visual que
complejizan la lectura de la obra.

BENITO DIALOGA CON LA TRADICION del desnudo
expresionista, pese a llevar un chaleco y camisa,
especificamente con Egon Schiele y su tratamiento anguloso
y desafiante del cuerpo. Sin embargo, el tratamiento de la
materia pictdrica y la escala remiten también a Jenny Saville y
su exploracion contempordnea del cuerpo como territorio de
inscripciones culturales.



Benito

130x 100 x4 cm
Técnica mixta sobre lienzo



ROSARIO COMPARTE FORMATO y valoracién con Benito,
sugiriendo una concepcién de ambas obras como posible diptico
0, al menos, como investigaciones paralelas sobre representacion
de género y corporalidad. La obra presenta un tratamiento
particularmente complejo de la superposicién espacial, con
multiples planos que se solapan creando una sensacién de
profundidad fragmentada.

LA COMPOSICION DE ROSARIO es quiz4 la més compleja de
toda la serie, presentando lo que parecen ser multiples rostros

o multiples facetas de un mismo rostro superpuestos. Esta
estrategia —que remite al retrato cubista pero también a la
fotografia de doble exposicién— sugiere multiplicidad identitaria
y temporalidad no lineal. La figura femenina emerge entre trazos
negros gestuales que funcionan como estructura o andamiaje
compositivo.

ROSARIO TRABAJA UNA GAMA dominada por verdes acidulados
—casi fosforescentes—, negros profundos, grises y toques de rojos
y naranjas. Esta paleta —particularmente expresionista— crea

una atmosfera de inquietud y extrafiamiento que contrasta con

la serenidad melancdlica de otras obras de la serie. Los verdes,
lejos de sugerir naturaleza idilica, introducen una nota téxica o
artificial.

Rosario dialoga de forma

EL CRAQUELADO SE MANIFIESTA AQUi COMO UNA RED o
trama que parece aprisionar al sujeto retratado. Las grietas

son profundas y oscuras, creando sombras que acentiian la
tridimensionalidad de la superficie. Esta cualidad casi escultérica
del craquelado potencia la presencia fisica de la obra en el espacio.

LOS TRAZOS NEGROS GESTUALES que atraviesan la composicién
—aplicados evidentemente con gran energia fisica— funcionan
simultaneamente como estructura compositiva y como signos

de violencia o agresion. Este doble cardcter —constructivo y
destructivo— materializa la tensién fundamental en la obra de
Cabellut entre creacién y trauma. Sus ojos, reflejan el orgullo de la
supervivencia, el reto de renacer y continuar.

ROSARIO DIALOGA INTENSAMENTE con las Pinturas Negras

de Goya, referente fundamental para Cabellut. Sin embargo, el
tratamiento gestual y la fragmentacién espacial remiten también a
Willem de Kooning y su serie Woman, donde la figura femenina se
convierte en campo de batalla pictérico.

particular con las Pinturas Negras
de Goya, un referente fundamental

en la obra de Cabellut.
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Rosario

130x 100 x4 cm
Técnica mixta sobre lienzo



MANUELA REPRESENTA UNO DE LOS FORMATOS
HORIZONTALES mis singulares de esta serie, con unas
proporciones (200 x 120 cm) que enfatizan la horizontalidad y
permiten una composicién narrativa mas expansiva. La obra
demuestra la evolucion reciente en la practica de Cabellut hacia
formatos que rompen con la verticalidad tradicional del retrato,
permitiendo incluir mayor contexto corporal y gestual.

LA COMPOSICION PRESENTA UNA FIGURA FEMENINA en un
gesto de intimidad maternal, con el rostro inclinado hacia abajo
y los brazos envolviendo un bebé, que aparece fragmentado y
apenas sugerido en la parte inferior de la composicién. Esta
estructura diagonal descendente —del rostro hacia el regazo—
crea una narrativa visual que evoca tanto la ternura como la
pérdida, la proteccién como la fragilidad.

EL TRATAMIENTO DEL ESPACIO es particularmente complejo.
Las areas de lienzo expuesto funcionan como respiracién
compositiva, como espacios de luz que contrastan con las zonas
densamente trabajadas. Esta alternancia entre lleno y vacio,
entre presencia y ausencia, refuerza la lectura metaférica de la
maternidad como experiencia simultanea de plenitud

y carencia.

MANUELA TRABAJA UNA GAMA CROMATICA dominada
por grises frios, turquesas pélidos, rosas desaturados y negros
intensos. Esta paleta —mds fria que la mayoria de las obras
analizadas— introduce una atmésfera de distanciamiento
emocional que contrasta con la intimidad del gesto maternal
representado. Los toques de naranja y coral, concentrados
principalmente en zonas periféricas, funcionan como memoria
de calidez, como promesa incumplida de afecto.

LA PRESENCIA DOMINANTE DE TURQUESAS

—color tradicionalmente asociado con la serenidad pero
también con la frialdad— crea una ambigiiedad emocional
caracteristica del trabajo de Cabellut sobre la maternidad. Este
color, que aparece en manchas gestuales en el lado izquierdo
de la composicidn, puede interpretarse tanto como signo de
esperanza como de melancolia.

EL CRAQUELADO PRESENTA aqui una caracteristica
diferenciada: mientras en el rostro mantiene la densidad
habitual que simula piel envejecida, en las zonas que
corresponden a tejidos o vestimenta adquiere una cualidad
mas suave, casi textil. Esta diferenciacion técnica demuestra la
sofisticacién del dominio técnico de Cabellut, quien adapta la
intensidad del craquelado segun la necesidad expresiva de cada
zona compositiva.

EL ROSTRO, CON LOS OJOS CERRADOS o dirigidos hacia
abajo, introduce una dimensién de introspeccién que
contrasta con la usual confrontacidn visual caracteristica de
Cabellut. Esta ausencia de mirada directa —que comparte
con Tofita y Angela— sugiere un estado de ensimismamiento,
de concentracidn en una experiencia interior que excluye

al espectador. En el contexto de la posible lectura maternal,
esta mirada ausente puede interpretarse como simbolo de

la experiencia inefable de la maternidad, irreductible a la
comunicacion visual.

MANUELA DIALOGA CON UNA LARGA TRADICION DE
REPRESENTACION DE LA MATERNIDAD en la historia del

arte. La disposicion diagonal y el gesto protector remiten a

Mary Cassatt y sus estudios sobre la maternidad, aunque el
tratamiento expresionista de Cabellut introduce elementos de
angustia ausentes en la serenidad impresionista. Sin embargo, la
presencia de fragmentacidn y el tratamiento del dolor conectan
mas directamente con Frida Kahlo —artista fundamental para
Cabellut— y su exploracion del sufrimiento maternal y la
pérdida reproductiva.

EN EL CONTEXTO BIOGRAFICO DE CABELLUT —abandonada
por su madre a los tres meses— la representacion de la
maternidad adquiere resonancias particulares. Como sefiala
el estudio de Sara Serna Fernandez, “todos los retratos que
realiza son un gran autorretrato de ella misma”, ya que
“todos sus personajes son una parte de ella”. Manuela puede
leerse entonces como exploracién de la maternidad desde la
perspectiva de quien experimentd su ausencia, como intento
de imaginar o reconstruir lo que nunca se tuvo.



Manuela

200x120x4cm
Técnica mixta sobre lienzo

Las areas de
lienzo expuesto
funcionan como
respiracion
compositiva,
COIMo espacios
de luz que
conirastan con
las zonas
densamente
trabajadas.

55



AZAHARA —CON SUS 215 X 200 CM, CASI CUADRADA—
constituye una de las obras de mayor formato y ambicién técnica
de esta serie. Las dimensiones monumentales permiten un
despliegue virtuoso de la técnica del craquelado y un trabajo

de superposiciones cromaticas de extraordinaria complejidad.
La obra demuestra la capacidad de Cabellut para mantener
coherencia expresiva en escalas arquitecténicas.

LA COMPOSICION ADOPTA UNA FRONTALIDAD RADICAL,

con el rostro femenino ocupando casi la totalidad del espacio
pictérico. Esta estrategia —que remite tanto a los primeros planos
cinematograficos como a la iconografia religiosa bizantina—

crea una presencia abrumadora que invade el espacio del
espectador. El formato casi cuadrado refuerza esta sensacion de
monumentalidad compacta, de bloque visual imposible de abarcar
con una sola mirada.

EL CABELLO, TRATADO CON UNA GESTUALIDAD
particularmente libre y expansiva, desborda los limites naturales
del craneo, expandiéndose hacia los bordes del cuadro como si
fuera materia viva e incontrolable. Esta expansion del cabello
—convertido en paisaje abstracto de negros y grises— funciona
como correlato visual de la intensidad emocional o psicoldgica del
sujeto retratado.

AZAHARA DESARROLLA UNA DE LAS PALETAS MAS AUDACES
de toda la serie, dominada por verdes acidulados —casi
fosforescentes—, amarillos limén, negros profundos y grises. Esta
gama cromatica —inusualmente saturada e intensa— crea una
atmosfera de inquietud y extrafiamiento que conecta con ciertas
obras del expresionismo aleman, particularmente con Ernst
Ludwig Kirchner y su uso de colores antinaturalistas para expresar
estados emocionales extremos.

LOS VERDES, PRESENTES EN MANCHAS GESTUALES de gran
tamafio que flanquean el rostro, funcionan aqui con una
ambivalencia radical: pueden leerse como signos de vida vegetal
y crecimiento, pero también como indicadores de toxicidad,
enfermedad o descomposicidn. Esta ambivalencia cromatica es
caracteristica del método de Cabellut, quien utiliza el color no
como descripcién sino como sintoma emocional.

EL TRATAMIENTO DEL ROSTRO presenta una caracteristica singular:
la boca, cerrada y oscura, se convierte en el niicleo expresivo de

la composicién. No es una boca que habla o grita, sino una boca

que absorbe el silencio y lo devora; lo oculta. ;Qué ha ocurrido que
Azahara no puede decir?

LOS OJOS, AUNQUE PRESENTES, quedan subordinados a la
intensidad silenciosa de la boca. Esta inversion de la jerarquia
tradicional del retrato —donde los ojos constituyen el centro
expresivo— sugiere un estado de crisis, acaso la voz (o el grito)
esté a punto de ocurrir, sobre la mirada, donde lo oral prevalece
sobre lo visual.

EN AZAHARA, EL CRAQUELADO adquiere una cualidad casi
patoldgica. Las grietas que surcan el rostro —particularmente
densas y profundas— sugieren no solo el paso del tiempo sino

la presencia de enfermedad o descomposicion. Esta cualidad
morbida del craquelado introduce una dimensién inquietante que
trasciende la melancolia caracteristica de Cabellut, acercandose a
lo gético o incluso a lo grotesco.

AZAHARA DIALOGA INTENSAMENTE con las Pinturas Negras de
Goya, particularmente con obras como Saturno devorando a su
hijo, donde la boca abierta se convierte en simbolo de devoracién
y violencia primordial. Aqui, cerrada, en simbolo de lo no dicho,
lo imposible de abordar. Sin embargo, el tratamiento de la figura
femenina conecta también con artistas contemporaneas como
Kiki Smith y su exploracién del cuerpo femenino como lugar de
trauma y transformacién.

LA BOCA CERRADA de Azahara puede leerse también en clave
politica, como representacion del grito femenino silenciado o
ignorado. En el contexto del proyecto de Cabellut de dar voz a
los marginados y excluidos, esta boca se convierte en simbolo de
la demanda de ser escuchado, de la exigencia de atencién a un
sufrimiento sistemdticamente invisibilizado.



Azahara

215x200x 4 cm
Técnica mixta sobre
lienzo
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TITO —CON SUS 250 X 200 CM— constituye la obra de mayor
formato de toda la serie analizada, con 5 metros cuadrados de
superficie pictdrica. Este tamafio monumental requiere no solo
una resistencia fisica extrema, sino también una capacidad de
mantener la coherencia compositiva en una escala donde los
pequefios errores se magnifican. La obra demuestra el absoluto
dominio técnico de Cabellut en su madurez creativa.

LA CARACTERISTICA MAS SINGULAR de Tito es la presencia

de lineas verticales —cortinas o velos— que atraviesan toda la
composicidn, fragmentando la vision del rostro y el cuerpo
retratado. Esta estrategia compositiva introduce una dimensién
conceptual fundamental: la imposibilidad del conocimiento
completo del otro, la opacidad irreductible de toda subjetividad.
El rostro no se muestra sino que se sugiere a través de fragmentos
visibles entre las cortinas.

LAS LINEAS VERTICALES —aplicadas evidentemente en capas
finales del proceso creativo— tienen diferentes anchos y
opacidades, creando un ritmo visual complejo. Algunas son
transparentes, permitiendo ver lo que hay debajo; otras son
opacas, bloqueando completamente la vision. Esta variaciéon
introduce sutileza en lo que podria ser un recurso
excesivamente obvio.

TITO TRABAJA UNA PALETA DOMINADA POR OCRES
DORADOS, amarillos palidos, grises plateados, negros y toques
de turquesa. Esta gama —la mas calida de toda la serie junto con
Curro— evoca tanto la pintura barroca espafola (particularmente
a Murillo y su uso de los dorados) como la fotografia sepia
antigua. Los dorados, concentrados en las zonas centrales de la
composicién, funcionan como indicadores de valor, de sacralidad,
de algo que merece ser preservado a pesar del paso del tiempo.

LOS TURQUESAS —APLICADOS EN MANCHAS GESTUALES

en zonas periféricas— introducen una nota de frescor y
contemporaneidad que contrasta con la atmdsfera nostdlgica
generada por los dorados. Esta tension entre pasado (dorados
sepia) y presente (turquesas contemporaneos) materializa
visualmente el concepto de memoria como experiencia siempre
presente, nunca clausurada.

LAS CORTINAS o velos que atraviesan la composicién pueden
interpretarse en multiples niveles. En un nivel literal, evocan
cortinas reales que protegen espacios intimos. En un nivel
metafdrico, funcionan como simbolo de las barreras que

separan el yo del otro, de la imposibilidad de acceso completo

a la subjetividad ajena. En un nivel formal, introducen la
abstraccién en una composicion figurativa, creando tension entre
representacion y no-representacion.

ESTA ESTRATEGIA DEL VELO conecta con una larga tradicién en

la historia del arte, desde el velo de la Verdnica en la iconografia
cristiana (donde la imagen verdadera del rostro de Cristo queda
impresa en el pafio) hasta las cortinas que ocultan parcialmente a
las odaliscas en la pintura orientalista del siglo XIX. Sin embargo,
Cabellut subvierte estas tradiciones: su velo no revela la verdad del
rostro sino que enfatiza su inaccesibilidad.

LAS CORTINAS O VELOS de Tito remiten inmediatamente

a Francis Bacon y su uso de marcos, cajas y estructuras que
encierran o fragmentan los cuerpos retratados. Como se ha
sefialado, Bacon es uno de los artistas fundamentales para
Cabellut. Sin embargo, el tratamiento mas pictérico y menos
violento de la fragmentacién conecta también con Gerhard
Richter y sus pinturas donde los velos o el desenfoque parcial
crean cierta ambigiliedad visual.

TITO INTRODUCE UNA REFLEXION FENOMENOLOGICA sobre
la percepcién. La presencia de los velos obliga al espectador a
realizar un trabajo activo de reconstruccion mental de la imagen
completa, de completar los fragmentos visibles en una totalidad
imaginada. Esta exigencia perceptiva conecta con teorias
psicoldgicas de la Gestalt y con la filosofia fenomenoldgica,
particularmente con Merleau-Ponty y su concepto de que toda
percepcidn es necesariamente fragmentaria e incompleta.



Tito

250x200x 4 cm
Técnica mixta sobre lienzo
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JUANA —ULTIMA OBRA ANALIZADA— constituye una sintesis
magistral de las diferentes lineas de investigacién desplegadas en
esta serie. La obra combina monumentalidad formal, complejidad
cromatica y profundidad expresiva, demostrando la madurez
artistica de Cabellut en el dominio de su lenguaje pictdrico.

LA COMPOSICION RETOMA LA FRONTALIDAD HIERATICA que
caracteriza a obras como Curro, pero con un tratamiento mas
complejo de la espacialidad. El rostro femenino, con la cabeza
ligeramente echada hacia atras y la mirada dirigida hacia arriba,
sugiere una tension entre mundanidad y espiritualidad. Esta
posicién —que remite tanto al éxtasis mistico barroco como a la
fotografia de moda contemporanea— introduce ambigiiedades
interpretativas productivas.

JUANA DESARROLLA UNA DE LAS GAMAS CROMATICAS

MAS RICAS y sofisticadas de toda la serie. Dominan los violetas
intensos, los naranjas saturados, los grises azulados y toques de
verde oliva. Esta paleta —complementaria en términos de teoria
del color (violeta-naranja)— crea tensiones visuales de gran
intensidad. Los violetas, como se ha sefialado anteriormente,
funcionan como indicadores de espiritualidad, mientras que los
naranjas introducen una nota de calor y terrenalidad que equilibra
la composicion.

EL CRAQUELADO EN JUANA alcanza una densidad
extraordinaria, transformando el rostro en un mapa topografico
o un territorio de cicatrices. Las grietas —particularmente
profundas en la frente y las mejillas— crean una textura tactil que
invita a la aproximacion fisica. Este tratamiento responde a la

intencidén declarada de Cabellut: “Quiero dar a mis obras una piel
que refleje lo fragiles que somos”, como ya sabemos.

LA MIRADA DIRIGIDA HACIA ARRIBA —fuera del espacio
pictdrico— introduce una dimension de trascendencia y orgullo
del propia ser. Esta direccién de la mirada contrasta con la
usual confrontacidn directa caracteristica de Cabellut y sugiere
una interioridad enfocada mas alld de lo inmediato. Los ojos,
bien definidos, llenos de esencia generacional de trabajadores,
mantienen esa cualidad que Castro identifica: el “continuo
asombro ante los dones de la vida”.

JUANA SINTETIZA MULTIPLES INFLUENCIAS. El tratamiento
alargado del rostro y la paleta de violetas y naranjas remiten
directamente a El Greco, artista que —aunque no es mencionado
explicitamente por Cabellut como influencia— comparte con

ella la intensidad expresiva y la tendencia a la deformacién del
cuerpo humano. Sin embargo, el tratamiento de la superficie y la
gestualidad conectan también con el neoexpresionismo aleman,
especificamente con Georg Baselitz y Anselm Kiefer. Y es que en
Cabellut siempre se halla una amalgama profunda de influencias.

EL TiTULO JUANA —en el contexto espafiol— evoca
inevitablemente a Juana I de Castilla, conocida como Juana la
Loca, una figura histérica fascinante marcada por el sufrimiento
y la exclusién del poder. Esta posible resonancia histdrica conecta
con el interés de Cabellut por figuras femeninas complejas y
tragicas, fuertes y vulnerables, como se evidencia en sus series
dedicadas por ejemplo a Frida Kahlo y Coco Chanel.

La mirada dirigida hacia arriba,

fuera del espacio pictorico.

introduce una dimension de
trascendenciay orgullo del propio ser.
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Juana

130x 100 x4 cm
Técnica mixta sobre lienzo
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CAMPESINO

Unas anonimas mias,

la distancia entre la yema de los dedos
y la materia dura es fria.

No se besan,

indiferente al aliento de la tierra
que lanza el aire encogido en miles de semillas.



Un relampago entre mis dedos y la vida.
Raices revoltosas van dejando cicatrices en los campos

con tus manos negras
desnudas la tierra

Lita
Cabellut
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RESTOS FLORALES
Y PIGMENTOS
derramados en el
estudio: materia

herida que, en manos
de Lita Cabellut, se
convierte en memoria
pictérica.
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606

PROCESO

En el taller de La Haya donde Lita Cabellut transforma la pintura
en un acto de posesidn casi chamanico, la artista no trabaja
sobre lienzos: construye pieles. Esta distincidn, aparentemente
sutil, encierra la clave de su universo pictérico. “Quiero dar a
mis obras una piel que refleje lo fragiles que somos”, declara la
artista, revelando una obsesién que la ha ocupado durante afios
de investigacion en colaboracion con laboratorios quimicos.
El resultado es una superficie pictdrica que trasciende la
bidimensionalidad tradicional para convertirse en una topografia
del alma, un mapa de cicatrices donde se lee la condicién humana.
La técnica desarrollada por Cabellut requiere entre doce y
quince capas de preparacién del soporte, un proceso que la propia
artista describe como “mucha cocina”. Cada capa —pigmentos,
tintas y aceites aplicados a distintas temperaturas— construye
lo que ella denomina literalmente “la piel de sus personajes”,
una superficie que puede llegar a pesar hasta veinte kilos. Esta
estratificacion de materia no es meramente técnica: es conceptual.
El craquelado caracteristico de su obra —esas fracturas que
recorren los rostros como rios de dolor o tiempo— no surge del
azar sino de una manipulacién deliberada de la materia. Cabellut
ha explicado en diversas entrevistas que este efecto, inspirado
en el paso del tiempo sobre las obras antiguas, emerge cuando
ella considera que “la superficie esta lista, con las grietas y
relieves que pide el personaje”. Es entonces cuando se produce el
momento mas “teatral” y fisico de su proceso: “En mi estudio me
convierto en una salvaje. Trabajo con el lienzo sobre una mesa,
en horizontal. Soy una atleta de corta distancia, explosiva como
un puma”.
Esta descripcidn de su método revela algo fundamental: para
Cabellut, pintar es un acto corporal total, fisico y energético,
en el que no solo involucra su pensamiento y creatividad,
sino que estos son incluso provocados por su gestualidad y su
movimiento. Se mueve “frenéticamente como en una danza
tribal alrededor del cuadro”, lanza cubos, pega “latigazos



con los rodillos”, usa sprays y tintas

de grafitis, trabaja descalza y con
mascara por los gases. El suelo cubierto
de salpicaduras de pintura recuerda
inevitablemente a Jackson Pollock,

pero donde el expresionista abstracto
buscaba el automatismo psiquico,
Cabellut persigue algo mas especifico:
la encarnacién del dolor humano en una

superficie que respira, sangra y envejece.

La técnica del fresco

reinventada para el siglo XXI

Si hay algo que distingue radicalmente
a Cabellut de sus contemporaneos es

su recuperacion y transformacion de la
técnica del fresco, esa practica ancestral
que desde Giotto hasta Miguel Angel
sirvié para cubrir las paredes de iglesias
y palacios con narrativas que debian
perdurar. Sin embargo, en manos de la
artista aragonesa, el fresco abandona

el muro para habitar el lienzo, y en

ese traslado se produce una mutacién
profunda de sentido.

La técnica del fresco tradicional —
pintar sobre yeso humedo para que los
pigmentos penetren y se fusionen con
la pared— exige velocidad, decisién y
una claridad de intencién que no admite
correcciones sustanciales. Cabellut
mantiene estos principios, pero los adapta
al siglo XXI mediante el desarrollo de lo
que los documentos técnicos describen

EN EL ESTUDIO DE LITA CABELLUT, el detritus de sus obras se alza como archivo matérico:

restos de cada gesto, memoria sedimentada del proceso creativo.
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En mi estudio me convierto

en una salvaje.

Soy una atleta
de corta distancia, explosiva

COIMO un puma.

como “una variacién contemporanea de la técnica del fresco”.
Esta reinvencidn le permite trabajar en lienzo, explorar formatos
que van de los cuatro a los seis metros cuadrados, y construir
esas capas sucesivas que dan a sus obras esa peculiar densidad
material.

La conexi6n con los maestros barrocos —particularmente
con la escuela espafiola que la impact6 durante su epifania
adolescente en el Museo del Prado— no es mera reverencia
estilistica. Como observa el critico que analiza su retrospectiva
en la Fundacidn Vila Casas, en su obra “hay mucho que ver; si
bien los formatos grandes le otorgan un plus de grandiosidad y
contundencia pldstica, casi de conmocién”. Esta “conmocién” no
surge Unicamente del tamafio sino de la combinacién de técnica
antigua y sensibilidad contemporanea, de la capacidad de hacer
dialogar a Velazquez con Francis Bacon en una misma superficie
agrietada.

El gran formato como declaracion de intenciones

Los lienzos monumentales de Lita Cabellut no son una

eleccidn estética inocente: son una declaracién politica. En

una época dominada por pantallas pequefias, por la imagen
digital comprimida y fugaz, Cabellut impone la presencia fisica
abrumadora de rostros que pueden alcanzar varios metros de
altura. Como ella misma ha explicado, “el taller es el escenario de
todo”, y ese escenario debe generar una experiencia que obligue al
espectador a confrontarse con la escala de la tragedia humana.
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El uso del gran formato tiene precedentes
ilustres en la historia del arte: desde las
Pinturas Negras de Goya —con quien Cabellut
mantiene un didlogo constante— hasta los
murales expresionistas, pasando por los
drip paintings de Pollock. Pero en Cabellut el
tamafio cumple una funcidén especifica que
ella misma ha teorizado: “Lo importante es
ver mas alld de la piel y llevar el ojo m4ds lejos
del limite donde el ojo deja de ver”. El gran
formato obliga a esa mirada extendida, impide
la contemplacion distante y confortable, fuerza
una inmersion fisica en el dolor, la memoria y
la resistencia que encarnan sus personajes.

Sin embargo, diversos criticos han
observado que en los formatos mds intimos, Cabellut “casi parece
mejor pintora. Mas contenida y quiza mas experimental”. Esta
tensién entre lo monumental y lo intimo recorre toda su obra. En
series como Installation (2010), donde presenta un friso de quince
rostros expresionistas que “hacen pensar en las Pinturas Negras de
Goya y también en cierta idea del monstruo”, Cabellut demuestra
que el impacto emocional no depende exclusivamente de las
dimensiones fisicas sino de la intensidad de la mirada que captura.

Paleta cromatica:

Los colores de la memoria

“El negro es el contraste entre la vida y la muerte. ;Cémo te lo
explicaria? El negro es el pincel de mi alma”. Con estas palabras,
Cabellut resume su relacion con el color que domina muchas

de sus composiciones mds impactantes. Pero seria un error
interpretar su paleta como meramente oscura o pesimista. En
su serie Bodas de Sangre, inspirada en la tragedia lorquiana, “el
rojo, el negro y el blanco conectan con los maestros de la escuela
espafiola: El Greco, Velazquez o Goya, proyectando una verdad
que no deja indiferente”.

La eleccién cromatica en Cabellut nunca es decorativa: es
narrativa, psicoldgica, existencial. Sus “colores violentos” emergen
de una tradicién que conecta directamente con el expresionismo
alemadn de principios del siglo XX, pero también con el uso
simbolico del color en el barroco espafiol. Como ella misma
explica en su reflexion sobre la serie The Black Tulip, dedicada al



Siglo de Oro holandés, la época fue “un
periodo de pasién y revolucién en la mente
humana”, y esa pasion se manifiesta en el
choque de tonalidades que recorren sus
lienzos.

Alberto Sdnchez, en su ensayo para
Babylon Magazine, describe con precisién
esta dimension cromadtica: “Su tematica
existencial, la atmdsfera de angustia,
los fuertes trazos negros y esos colores
violentos de sus retratos convierten a
Cabellut en una continuadora del Goya
de las Pinturas Negras y del expresionismo
aleman”. Pero junto al negro, Cabellut
trabaja con una gama de ocres, rojos
sangre y blancos fantasmales que evocan
la carne, la sangre, el hueso: los materiales
basicos de nuestra mortalidad.

La paleta de Cabellut es,
fundamentalmente, la paleta de la
memoria. No la memoria idealizada y
nostalgica, sino la memoria traumatica,
corporal, que se inscribe en la piel y deja
marcas indelebles. Por eso sus colores
nunca son puros: estan sucios, mezclados,
contaminados por el tiempo y el
sufrimiento. Como observa un estudiante
en su analisis de sus retratos, “la propia
artista, en una entrevista en el ABC, expone
que el arte es una tremenda empatia por
el mundo, por la vida”, y esa empatia se
manifiesta en una paleta que abraza tanto
lo bello como lo grotesco, lo luminoso y lo
sombrio.

“EL ARTE ES UNA TREMENDA EMPATIA,
POR EL MUNDO, POR LA VIDA”, expresa la
artista, algo que queda bien patente en su
estudio, donde todos los materiales dialogan
entre si en una atmésfera casi resucitativa.
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EN EL ESTUDIO,

LITA CABELLUT SELECCIONA
Y ORGANIZA fragmentos de
lienzo y materia desgarrada:

el germen tactil de una

obra donde la memoria, el
desgaste y la piel del tiempo
se transforman en pintura.
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Del 6leo al multimedia:

Escultura, fotografia, poesia visual

Aunque Cabellut sea principalmente conocida por su pintura, su
practica artistica ha evolucionado hacia una concepcion del arte
como totalidad que la lleva a explorar multiples disciplinas. Como
se indica en la entrevista de la revista Monograma, “en sus trabajos
las disciplinas se intercambian a través de lo visual, lo poético, lo
fotografico, lo escultdrico, lo escénico... para que el didlogo con su
obra sea vivo y directo”.

Esta expansién multimedia no es un capricho ni una
diversificacién comercial: responde a una necesidad expresiva
profunda. Cabellut ha declarado que desde 2015 busca
“una idea de arte como totalidad”, una busqueda que la ha
llevado a incursionar en la escultura —donde puede explorar
tridimensionalmente esa obsesion por la piel y la textura—, en
la fotografia —que cada vez le apasiona méas— y en lo que ella
denomina “poemas visuales”. “Muchas veces digo a la gente que
yo hago poemas visuales. Que cada retrato es un pequefio poema.
Y que las series mds complejas son cuentos de hadas para nifios e
historias de terror para mayores”.

Esta dimension poética de su obra no es metaférica: Cabellut
escribe poesia, y sus referencias literarias son tan importantes
como las pictdricas. Cita a Miguel Herndndez —"Por las calles voy
dejando algo que voy recogiendo / Pedazos de vida mia venidos
desde muy lejos”— para explicar su proceso creativo, y reconoce
en Federico Garcia Lorca, particularmente en su teoria del duende,
una clave fundamental para entender su aproximacion al arte.

El duende —esa fuerza oscura y teldrica que Lorca identificé
como el corazén del arte flamenco— se manifiesta en Cabellut no
solo tematicamente en sus retratos de Camardn de la Isla, sino
metodolégicamente en su forma de enfrentarse a la tela, en esa
danza salvaje que precede a la aparicién de la imagen.

Influencias: De los maestros barrocos

al expresionismo contemporaneo

La genealogia artistica de Lita Cabellut es compleja y revela una
capacidad excepcional para metabolizar influencias diversas sin
perder una voz propia inconfundible. Su formacién comenzg,
paradéjicamente, antes de cualquier educacién formal: en aquella
visita adolescente al Museo del Prado, que ella describe como su
“Big Bang, el comienzo de su universo artistico en expansién”.



Alli, frente a Veldzquez, Goya y Ribera, “la pequefia Lita se quedd
prendada al ver tanta belleza comprimida”.

Francisco de Goya emerge constantemente en las declaraciones
de Cabellut como “el maestro del compromiso y la preocupacion
por el ser humano”. La conexidn con el aragonés no es
solo tematica —ambos retratan lo grotesco, lo marginal, lo
politicamente incémodo— sino profundamente técnica y
espiritual. Como observa el critico de Heraldo de Aragén, “si Goya
es su gran maestro, su gran dios y su paisano preferido”, es porque
en las Pinturas Negras Cabellut encuentra un precedente para su
propia exploracion de la oscuridad humana.

Pero junto a los maestros espafioles, Cabellut reconoce deudas
fundamentales con los pintores flamencos —especialmente con
Rembrandt y Frans Hals— que descubri6 durante su formacién
en la Gerrit Rietveld Academie de Amsterdam. La eleccién de los
Paises Bajos como lugar de residencia y creacién no es casual: la
tradicién pictdrica holandesa y flamenca, con su obsesién por la
materialidad de las superficies, la veracidad de las texturas y el
tratamiento psicoldgico del retrato, constituye el sustrato cultural
sobre el que Cabellut ha edificado su lenguaje propio. De ellos
aprendid “a trabajar con la luz especial de los Paises Bajos”, esa
luz difusa y melancdlica que impregna muchos de sus retratos.
Johannes Vermeer es otra referencia constante: “Aunque no tiene
esa levedad que se disuelve en atemporabilidad, belleza y magia
diaria, compone figuras con muchos matices y con una nobleza y
una melancolia que no pasan inadvertidas”.

El salto al siglo XX es igualmente revelador. Francis Bacon
emerge como figura tutelar, “el destructor de las carceles
subconscientes, exhibiendo sin tabus y sentimentalismos todas
esas imdgenes que no queremos reconocer”. Las contorsiones
de los rostros pintados por Cabellut dialogan directamente con
Bacon, compartiendo esa capacidad de tearing and deformation
of feelings, of the pain. Lucien Freud es otra referencia explicita:
“con esas pinceladas neurdéticas Freud es un maestro en describir
la crueldad”. Pero quiza la influencia mas sorprendente, y menos
comentada, es la de Mark Rothko. Y aqui encontramos algo
fundamental que Cabellut comparte: la capacidad de los tres
artistas para crear campos de color-emocién que trascienden la
representacién. Aunque Cabellut es figurativa, hay en sus mejores
obras una dimensién abstracta que perturba la imagen y el sentido
de los espectadores, una pulsién cromatica que desborda los

limites del retrato y se convierte en pura intensidad emocional.

Esta capacidad de sintesis —de hacer convivir a Veldzquez con
Bacon, a Goya con Rothko, al fresco renacentista con el grafiti
contemporaneo— define la originalidad de Cabellut. Como ella
misma declara: “El hoy es el espejo del ayer. Por eso utilizo a
los maestros para recordar de dénde venimos”. En esa frase se
condensa toda una poética de la tradicién como memoria viva, no
como peso muerto sino como impulso transformador.

Su técnica es cientifica, pero su aproximacion es visceral. Esta
tension entre razon y pasion, entre control técnico y abandono
expresivo, entre tradicién e innovacion, es lo que hace de Lita
Cabellut una figura Unica en el panorama del arte contemporaneo.
Como observa con precision la entrevista de Monograma: “Desde
muy joven he considerado la razén el medio para dar forma a mi
pasion. Mi trabajo de una manera u otra es muy cientifico... La
pasion me hace arrojarme y la razén me vuelve a la superficie.

Yo vivo y muero varias veces en el dia”. Esta declaracién ilumina
también la dimensién performativa de su practica. Cabellut no
concibe la pintura como un acto meramente contemplativo o
intelectual, sino como una experiencia corporal total en la que

el gesto fisico —arafiar, rasgar, superponer capas, intervenir la
superficie con las manos desnudas— se convierte en vehiculo de
una verdad emocional que el pincel solo no podria transmitir.

Su estudio en La Haya funciona como un verdadero laboratorio
donde conviven pigmentos preparados artesanalmente, resinas
naturales y herramientas tanto tradicionales como improvisadas.
Es en ese espacio donde la artista ejecuta sus grandes formatos,
trabajando a menudo sobre el lienzo dispuesto en el suelo o
apoyado directamente sobre una mesa, en un proceso que exige
una implicacidn fisica comparable a la de la action painting,
aunque con una intencionalidad figurativa radicalmente distinta.

Su obsesion por la piel como superficie de inscripcién del dolor
y la memoria, su reinvencién de técnicas ancestrales para el siglo
XXI, la “invocacién constante ” de los maestros precedentes,
su uso estratégico del gran formato, su paleta de la memoria
traumatica y la luz de los Paises Bajos, su expansion
multimedia y su capacidad para hacer dialogar siglos de tradicién
pictdrica en una sintesis personalisima, configuran un universo
artistico donde la belleza y el horror, la vida y la muerte, la
tradicidn y la vanguardia coexisten en una tensién
perpetuamente fecunda. J
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PREGUNTA: Has dicho en multiples ocasiones que te casaste muy
temprano, y que fue con el arte. Ese matrimonio comenzé con

el descubrimiento del Museo del Prado tras tu adopcidn a los 13
afos, y ha tenido hitos como tu primera exposicién a los 17 en el
Ajuntament del Masnou. Ahora, mas de cuatro décadas después,
¢c6émo ha cambiado esa relacion conyugal con el arte? ;Hay
momentos de crisis en ese matrimonio?

RESPUESTA: Existen momentos de crisis en abundancia,

ratos de delirio, de enamoramiento quinceafiero, de dudas, de
inseguridades y promesas infinitas..., pero hay algo que es lo que
nunca ha cambiado, desde el primer momento, ese Sf rotundo

de ‘te entrego mi vida, te entrego mi alma’. Indisoluble, desde el
primer momento.

P: Tu técnica de craquelado es ya tu firma visual. Segun el
dossier de la retrospectiva en la Fundacié Vila Casas, trabajaste
durante afios con expertos quimicos para lograr ese efecto de
envejecimiento acelerado, y cada lienzo puede llevar entre 12
y 15 capas de pigmentos, tintas y aceites aplicados a distintas
temperaturas, con un peso de hasta veinte kilos. Tii misma has
descrito las grietas como «la huella del tiempo». ¢Hay alguna
grieta que te haya sorprendido, que haya dicho algo que ti no
habias previsto?

R: Cada grieta tiene su propia vida, sus propios recuerdos y anhelos.

Es curioso que juntos formen una imagen; en esa imagen esta el
caos, el desorden, lo aleatorio y espontaneo, pero al mismo tiempo
esta el orden de todos los pasos colectivos que nos definen como
una sociedad, como una humanidad inseparable. Este didlogo
mantenido me resulta imprevisible por su magnitud y grandeza.

P: Describiste tu proceso fisico de creacion como el de “una
salvaje” y “una atleta de corta distancia, explosiva como un
puma”: trabajas con el lienzo en horizontal, lanzas cubos, pegas
latigazos con rodillos, usas sprays y tintas de grafiti, vas descalza,
llevas mascara por los gases. Giralt-Miracle te vinculd con el
action painting de Pollock y las maculaturas de Dubuffet. Pero
¢qué pasa justo después de esa explosion fisica? ;Como es la
transicidn entre la violencia del gesto y la delicadeza del rostro
que emerge?
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R: Lo que queda es un inmenso vacio; pero no es el vacio
entendido como algo vacuo, sin contenido y sin sentido. Es ese
vacio donde el musculo del cerebro y el musculo del alma se
relajan. Sucede porque han podido tocar con todas sus fibras y
sentidos el sonido absoluto del propio ego.

P: Tu serie Las Prostitutas (2006-2007), inspirada en las mujeres
que conocias de las calles de Barcelona, te cost6 el rechazo

de determinados ambitos del coleccionismo y de galerias. Sin
embargo, esos rostros —Mariana, Filomena, Amelie— son quiza
los que con mayor crudeza encarnan tu mision de dignificar a los
marginados. ;Volverias hoy a pintar esa serie? ;Ha cambiado la
mirada del mundo del arte hacia esos temas?

R: La mirada simplemente ha cambiado la piel. Pero esa esencia
que permanece bajo la piel, esa crudeza virgen, yo la interpreto
como la fuerza absoluta de los héroes que sobreviven a las
tempestades, esas tempestades que devoran los momentos dignos
y el derecho mismo a la existencia. Y, aun asi, se levantan al dia
siguiente, dispuestos a enfrentar una nueva batalla.

No me cansaria de pintarlos, porque para mi son el ejemplo mas
puro de que la fuerza para sobrevivir y sostener lo humano habita
en nosotros. Es infinitamente mds poderosa que los clavos que la
vida nos impone.

P: Lita, tu obra reciente explora el paisaje como territorio
emocional y memoria. ;Cémo ha evolucionado tu relaciéon

con el paisaje desde tus primeras series figurativas hasta estas
composiciones donde la naturaleza adquiere protagonismo
absoluto?

R: Yo creo que es un recorrido légico, una transicién irremediable
de controlar. A medida que voy creciendo mis prioridades se
agudizan, aquello que me sirve o me estorba, aquello que me

da un sobrepeso inntil de sostener desaparece. Son ejercicios
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y anhelos. Es curioso que

de libertad para intentar volar mas ligera,
mas alta, y llegar a ese lugar donde todo estd
relacionado con todo y nada tiene realmente
una prioridad.

P: Has dedicado series enteras a figuras iconicas: 55 retratos de
Frida Kahlo en La Perla Negra (2010), la serie Coco (2011) sobre
Chanel, Camaron (2012), y 1a serie A Portrait of Human Knowledge
(2012) con Stravinsky, Marie Curie, Garcia Lorca, Freud o
Nietzsche. Al respecto, dijiste que lo dificil no es pintar un solo
retrato de alguien, sino pintar retrato tras retrato de la misma
persona y asi revelar las multiples facetas de su personalidad.
Después de tantas series, shay algun personaje histdrico que aun te
esté esperando, que sientas que necesitas explorar?

R: Pues fijate que tengo dos personajes que siguen inquietdindome
y tengo la sensacién de que solamente les he pintado la piel.
Serian Camardn y Edith Piaf. Los dos contienen algo tan dificil

de entender...; esa divinidad, esa fuerza derrotada, que tiene

lo celestial y 1o mds oscuro a la misma vez. Creo que los dos
representan la verdadera esencia de ‘la verdad’ y la verdad es cruel
y piadosa al mismo tiempo. Quizas tengo que crecer un poquito
mas para acercarme a ella y entenderla, ver mi propia verdad.

P: Tu proyecto mas reciente, Ver(de) mar de ver(de) tierra, supone
un giro significativo: por primera vez te inspiras directamente en
un paisaje espaiiol concreto, la tierra jiennense de los olivos, y

en las gentes que la habitan. El texto curatorial de Eloy Martinez

de la Pera y Virginia Villalobos invoca a Antonio Machado y sus
Campos de Castilla. Después de décadas retratando almas urbanas,
marginadas o iconicas, ¢qué has descubierto en los rostros curtidos
por el sol de Jaén que no habias encontrado antes?

R: Son los mismos, con la diferencia que ellos estdn esculpidos

Por esos campos, por esos paisajes, por ese sol tefiido de verde.

juntos formen una imagen.

Nosotros, los seres humanos, nos adaptamos y nos vestimos
del paisaje en el cual nos encontramos. Y quiero creer que el
paisaje de los trabajadores de la tierra, de los olivos, tiene la
suerte de sentir la grandeza y la constancia de esos troncos
majestuosamente curtidos por la perseverancia y el paso del
tiempo.

P: La paleta cromatica en esta serie oscila entre tonos terrosos,
ocres profundos y subitos estallidos de luz plateada. ;:Cémo
decides el color en cada obra? ;Responde a una légica emocional,
simbdlica o puramente compositiva?

R: Intento desplazarme en el paisaje. ;Sabes qué pasa cuando
hay un campo de olivos tan denso?..., que el verde del olivo tifie
el cielo, tifie el aire, y el reflejo de las tierras también participa
en este festival, en esta fiesta. Y lo que vemos cuando todos

se mezclan, lo que el ojo percibe, es un verde plateado que ha
remplazado el azul del cielo. Justamente ese verde, esa unién
sinfénica de colores es lo que he querido mezclar en mi paleta y
tefiir el lienzo de los campos de Jaén.

P: Estas obras dialogan con la tradicion del paisaje espafiol —desde
El Greco hasta Tapies—, pero también con expresionismos mas
nortefios. ;:Donde te situas ti en ese mapa? ;Reconoces genealogias
artisticas o prefieres pensarte fuera de esas filiaciones?

R: No me hago ilusiones respecto a que estoy fuera de todas estas
indicaciones. Soy lo que he visto, lo que a través de los aflos me ha
impresionado, me ha conmovido, me ha tocado...
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(...) es toda una fiesta.

Yo solamente recreo con una nueva perspectiva objetiva y por esto
mismo, solamente puede ser mia. Esta todo aquello que me ha
amamantado. Las comparaciones que pueden atribuirme siempre
las tomo como algo cierto, porque eso me recuerda lo afortunada
que soy por haberlo tenido y recordarlo.

P: Tu formacidn autodidacta y tu biografia personal marcan una
distancia con los circuitos académicos tradicionales. ;Crees que
esa libertad inicial te permite una mayor experimentacién formal
o, al contrario, sientes que has tenido que construir tu propio
lenguaje desde la soledad?

R: Yo creo que ambas afirmaciones son ciertas. Dicen que los
ciegos agudizan el oido y los sordos la vista, aquello que ha sido un
handicap en tu vida y lo has reconocido, aceptado y abrazado forma
parte de ti. Das oportunidad a otros sentidos para que se alimenten
con aquello que los otros no necesitan.

P: El proyecto Goya x Lita Cabellut en la Real Academia de Bellas
Artes de San Fernando (2024) fue un hito en tu carrera. En la
conversacion con Eloy Martinez de la Pera pediste que hubiera una
tercera silla vacia, para que Goya pudiera escucharos. Dijiste que
al terminar sentias “humildad”, que te sentias “fragil y poderosa”, y
que era la serie que mas te habia acercado a la condiciéon humana.
También escribiste que “no hay textil que resista a la pasion de
Goya”. ;Qué te ensefié Goya que no sabias antes de enfrentarte a
sus Disparates?
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Goya siempre ha sido para mi un gran maestro,
pero me ensefi6 que la observacion y el
entendimiento intelectual, el reconocimiento y
la piel de gallina, no son suficiente. En esta serie,
abri mi piel, de tal manera para quedarme en
puro musculo y entender lo mas profundo de
Goya. Lo que aprendi es que hay que meterse en
la profundidad con el riesgo de quedarte entre
sus negros y sus grises espesos. No se puede
definir, juzgar y sentir algo sin empaparte hasta la
médula, sin el riesgo y la pasion, sin perjuicios, hay que perderse en
el delirio de quien admiras para entender su sabiduria.

P: T sostienes que hay belleza en todo, incluso en lo grotesco,

y que la belleza se convierte en condicion de posibilidad de la
realidad misma. El fil6sofo italiano Remo Bodei planteé que lo
feo es en realidad “lo bello auténtico”. En un mundo saturado de
imagenes filtradas y de belleza artificial, ;como defiendes hoy esa
belleza que nace del desgarro?

R: Es tan dual, tan paradéjico, y suena tan superficial y facil

decir que la belleza esta presente en lo feo... Es que segun en

qué situaciones, el ser humano se encuentra lleno de violencia,
injusticias, dramas perpetuos, desgarros y, aun asi, créeme, yo he
tenido quizas el gran privilegio de haber estado en ese infierno;

y créeme si te digo que la belleza estd de una u otra manera
siempre, como acompaiiante en la vida, porque la belleza es

el aliento de la vida.

P: Finalmente, cuando un espectador se detiene ante uno de estos
paisajes, ;qué te gustaria que experimentara? ;Buscas conmover,
inquietar, hacer pensar o simplemente ofrecer un espacio de
contemplacion que cada cual complete con su propia memoria?
R: Yo creo que en mi obra no busco que el espectador me responda,
y mucho menos imponer lo que siento, es simplemente compartir
sentimientos con la esperanza de que cada uno cree su propia
historia a partir de esa imagen. )
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La serie de Jaén

en el contexto de la obra

de Lita Cabellut

El retorno a la tierra:

una artista universal ante lo particular

Ver(de) mar de ver(de) tierra es un proyecto expositivo inédito de
Lita Cabellut compuesto por trece piezas pictdricas creadas ad hoc
para el espacio de una galeria. La serie, inspirada en el cultivo del
olivar, la madre tierra y las almas que la habitan, representa un giro
significativo en la trayectoria de una artista que, desde su estudio en
La Haya, ha construido una de las obras mds potentes y singulares
del panorama artistico contemporaneo. Para comprender
cabalmente el alcance de este proyecto, resulta imprescindible
situarlo en el mapa mayor de su produccion, rastreando las lineas
de continuidad y las novedades que esta serie aporta a un corpus
pictdrico de mas de cuatro décadas.

El texto curatorial, firmado por Eloy Martinez de la Pera y Virginia
Villalobos, enmarca la serie en una lectura precisa: Cabellut “vuelca
de manera excepcional su dialéctica pldstica para aproximarnos a
esos hombres y mujeres que han custodiado la madre tierra”. No es
la primera vez que la artista dirige su mirada hacia quienes trabajan
la tierra. Ya en Country Life (2009), Cabellut habia retratado a
habitantes del mundo rural cuyos rostros eran, segiin Eloy Martinez

de la Pera, “el testimonio del equilibrio horaciano que nos remite

al carpe diem, el suefio redentor de la naturaleza como terapia”.
Pero si en aquella serie los campesinos eran figuras arquetipicas —
Ceryl, Eustaquio, Rufino, Yesenia—, en Ver(de) mar de ver(de) tierrala
especificidad del lugar impone un anclaje concreto: Baeza, Jaén, la
tierra del olivar, la ciudad donde Antonio Machado escribié algunos
de los versos mas hondos de la literatura espafiola.

Machado como umbral poético

La eleccién del epigrafe machadiano que preside el catalogo

— “Los olivos grises, / los caminos blancos. / El sol ha sorbido

/1a calor del campo”, del poema X de Campos de Jaén, incluido

en Campos de Castilla (1917)— no es ornamental. Establece una

genealogia espiritual que vincula el proyecto con la tradicién mas

profunda del paisajismo interior espafiol: aquella que entiende el

territorio no como escenario, sino como estado del alma.
Cabellut ha declarado en multiples ocasiones su vocacién

poética. En la entrevista concedida a Santiago Arroyo Serrano

y Maria Angeles Jiménez Herrera para la revista Monograma, la

artista afirmaba: “Muchas veces digo a la gente que yo hago poemas



visuales. Que cada retrato es un pequefio poema. Y que las series
mas complejas son cuentos de hadas para nifios e historias de terror
para mayores”. En Ver(de) mar de ver(de) tierra, esta dimension
poética se intensifica mediante la inclusién de un poema propio,
Homenaje al campesino (2025), cuyos versos dialogan directamente
con Machado: “Raices revoltosas van dejando cicatrices en los
campos / con tus manos negras / desnudas la tierra”. La imagen de
las manos que desnudan la tierra funciona como metafora perfecta
de su propio proceso pictérico: arrancar capas de materia para
revelar la verdad que subyace bajo la superficie.

Esta conexidn con Machado no surge de la nada en la trayectoria
de Cabellut. Es, mds bien, la culminacién de un didlogo sostenido
con la tradicidn literaria y artistica espafiola que atraviesa toda su
obra. Si en la serie sobre Frida Kahlo (2010-2011) la artista se media
con el legado de una figura mitica, y en los Disparates de la RABASF
(2024) se confrontaba directamente con Goya, en Ver(de) mar de
ver(de) tierra el interlocutor es Machado: el poeta que supo ver en
la aridez castellana la huella de una identidad colectiva.

La galeria de los invisibles: del retrato universal

al retrato local

Las trece piezas que componen la serie llevan nombres propios:
Francisca, Manuel, Remedios, Antonio, Curro, Toflita, Angela, Benito,
Rosario, Juana, Manuela, Azahara y Tito. No son celebridades ni
figuras histdricas; son nombres de los hombres y mujeres que han
trabajado la tierra jiennense, nombres que evocan generaciones

Cabellut refleja el
patrimonio arlistico y
humano de Jaen,

contenido en
estas tierras.

de esfuerzo anénimo. Esta eleccion conecta directamente con
una de las constantes mds definitorias de la obra de Cabellut: la
democratizacién del retrato, la dignificacion pictdrica de quienes
la sociedad y el sistema ignoran.

Desde sus primeras series, Cabellut ha hecho del retrato de
los marginados su territorio esencial. En Broken Glass Heroes
(2009), retraté a Hipdlito, Modesto, Hernando: “individuos que
abandonan su anonimato temporalmente para que reconozcamos
su mundo”, segiin Martinez de la Pera, “retratos de la vida
marginal que hay en cualquier ciudad, peculiares clochards o
homeless, cuya vida termina en el abandono, vidas rotas captadas
con la misma sobriedad de sus colores y pinceladas gestuales, en
las que el espiritu de Rembrandt o Goya vuelven a estar presentes”.
En la serie Uganda (2009), el rostro tragico de Omoa se convertia
en “metonimia del grito contra las atrocidades”. En A Portrait of
Human Knowledge (2012), 1a artista exploraba la diversidad del
conocimiento humano mediante rostros anoénimos elevados a la
categoria de iconos.

Lo que distingue a Ver(de) mar de ver(de) tierra de estos
precedentes es el vinculo con un territorio especifico. Aqui los
retratados no son arquetipos universales del sufrimiento o la
marginalidad, sino custodios de una tierra concreta. Como sefiala
el texto curatorial: “Son los personajes que han habitado y habitan
el campo, las manos que han trabajado la tierra, las mujeres que
alzan y alzaron su fortaleza, que han sostenido con determinacién
su papel en la comunidad”. Esta particularizacién no rebaja el

alcance universal de la serie; al contrario, lo
intensifica, porque Cabellut demuestra que

lo universal solo se alcanza verdaderamente

a través de lo particular, exactamente como
Machado logré que los campos de Soria o Jaén
fueran el espejo de toda una cultura y de toda
una forma de ser ancestral y a la par actual.

El cromatismo de la tierra:

técnica y materia en la serie

El texto curatorial ofrece una clave técnica
fundamental cuando sefiala que Cabellut
“refleja [el patrimonio artistico y humano de
Jaén] empleando un cromatismo especifico,
contenido particularmente en estas tierras;



el trazo, su rasgado y la manipulacién de piezas, establecen un
paralelismo con los surcos de las tierras trabajadas y los rostros
curtidos”. Esta observacion sitiia la serie en el centro de una de las
grandes constantes de la artista: la identificacién entre superficie
pictérica y piel humana, entre el gesto del pintor y el gesto del
labrador.

La técnica de Cabellut, desarrollada, como hemos dicho, tras
aflos de investigacién con laboratorios quimicos, consiste en la
aplicacién de multiples capas de pigmentos, tintas y aceites a
diferentes temperaturas, creando ese caracteristico craquelado
que constituye su sefia de identidad. Como la propia artista ha
explicado: “Quiero dar a mis obras una piel que refleje lo fragiles
que somos”. En Ver(de) mar de ver(de) tierra, este procedimiento
adquiere una resonancia nueva: las grietas de la pintura ya no son
solo metafora de la fragilidad humana, sino también de los surcos
que el arado abre en la tierra seca, de las arrugas que el sol y el
trabajo graban en los rostros campesinos. Hay una correspondencia
material, casi ontoldgica, entre la piel de la pintura y la piel de la
tierra, entre el craquelado del lienzo y la corteza agrietada del olivo.
En este sentido, conviene recordar que el craquelado en Cabellut no
es un accidente ni un mero efecto decorativo. Martinez de la Pera
ha explicado su origen técnico sefialando que es “lo que en quimica
es descomposicion o fragmentacién molecular, es decir, multiplicar
una molécula de mayor tamafio en otras mucho mas pequefias”,
diferenciandolo de “la vieja imagen del accidental y azaroso
craquelado flamenco, que causaban las diferencias de secado de los
materiales o simplemente los cambios atmosféricos”. En Ver(de) mar
de ver(de) tierra, este proceso controlado de fractura se convierte en
lenguaje: cada grieta es un surco, cada fisura una cicatriz del tiempo
sobre la tierra y sobre la carne.

El formato como declaracion:

de la intimidad a la monumentalidad

Las trece piezas de la serie abarcan un rango dimensional
significativo: desde los formatos intimos de 80 x 80 cm (Francisca,
Manuel, Remedios) y 90 x 60 cm (Antonio, Curro), pasando por
formatos medios de 120 x 100 cm (Toflita), 120 x 120 cm (Angela) y
130 x 100 cm (Benito, Rosario, Juana), hasta los grandes formatos de
200 x 120 cm (Manuela), 215 x 200 cm (Azahara) y 250

x 200 cm (Tito). Esta progresion no es casual. En la obra de Cabellut,
el formato ha sido siempre una declaracién de intenciones. Como
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observa Martinez de la Pera, “el tamafio medio de sus cuadros
esta en 200 x 160 cm”, dimensién que obliga al espectador a
confrontarse fisicamente con el retratado, a no poder esquivar su
mirada.

En la serie de Jaén, la coexistencia de formatos intimos y
monumentales sugiere una estructura casi coral, una comunidad
donde conviven figuras mas recogidas y presencias que
imponen su escala. Tito, con sus 250 x 200 cm, se yergue con la
monumentalidad de los grandes retratos de corte que Cabellut
siempre ha admirado en Velazquez y Goya, pero en lugar de un
monarca o un noble, es un campesino quien ocupa ese espacio de
poder simbdlico. La subversién es profundamente cabellutiana:
los mismos recursos formales que la pintura occidental reservé
histéricamente para la representacién del poder se despliegan aqui
para dignificar a quienes trabajan la tierra.

La mirada que interpela:

continuidad del retrato como alma

Una constante inalterable en toda la obra de Cabellut es la
centralidad de la mirada. Sus retratados nos miran frontalmente,
sin concesiones, con una intensidad que convierte al espectador
en interpelado. Como se ha sefialado en diversos andlisis de

su obra, “esas miradas vivas, que nos desafian a nosotros, al
espectador porque nos miran fijamente [...] nos provocan esa
misma sensacién de desafio”. En Ver(de) mar de ver(de) tierra, esta
interpelacién adquiere un matiz particular: la de quienes, por

su condicién social, rara vez son mirados —y menos aun con la
atencidn reverencial que exige un retrato pictérico—.

El texto curatorial lo expresa con precision poética: “En los ojos
de los personajes retratados por Lita Cabellut se adivina ese mar de
olivos que define el territorio y la memoria, un océano verde que
sus pupilas reflejan con orgullo y melancolia, como si contuvieran
en su mirada la historia milenaria de una tierra que, una vez mas,
se convierte en arte”. Ese “mar de olivos” reflejado en las pupilas
de los retratados es el hallazgo central de la serie: la fusién entre
paisaje y retrato, entre territorio y persona, que permite a Cabellut
superar la dicotomia tradicional entre pintura de paisaje y pintura
de figura. Los campesinos son la tierra, y la tierra es ellos. No
hay distancia entre sujeto y territorio, del mismo modo que en
Machado no hay distancia entre el alma del poeta y los campos
de Castilla.
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La dimension ética:
el arte como testimonio y memoria
La serie de Jaén se inscribe en la linea mds comprometida de
la produccién de Cabellut, aquella que entiende el arte como
“una necesidad colectiva y la Ginica herramienta que promueve
el progreso social”. Desde sus primeros retratos de los nifios de
la calle barcelonesa —experiencia autobiografica que nunca ha
abandonado su mirada—, pasando por las denuncias de la serie
Uganda (2009) o la reflexion sobre el poder en The Black Tulip (2014-
2015), Cabellut ha mantenido una posicién ética inalterable: el arte
debe dar voz a los sin voz, debe preservar la memoria de quienes
estan en riesgo de ser olvidados.

En Ver(de) mar de ver(de) tierra, esta funcidn testimonial
se dirige hacia un colectivo especifico: los campesinos del
olivar jiennense, herederos de una tradicién milenaria que la
globalizacidn y el despoblamiento rural amenazan. La artista,
que vivid en las calles de Barcelona hasta los doce o trece afios
antes de ser adoptada, comprende visceralmente lo que significa
ser invisible para la sociedad. Su decisién de crear piezas ad
hoc para Jaén, de sumergirse en un territorio concreto y dejar
que ese territorio impregne su paleta y su gesto, es un acto
de restitucién: devolver a una comunidad su propia imagen
transfigurada por el arte.

La artista ha expresado esta conviccién en
términos inequivocos: “Intento ser sincera
y ver las cosas como son. Retrato a todos. Al
seflor del castillo y al nifio gitano que vive en la
chabola”. Esta democracia radical del retrato,
esta negativa a establecer jerarquias entre los
dignos y los indignos de ser representados,
conecta la serie de Jaén con el corazén mismo
de su proyecto artistico y la sitia en la estela de
los grandes retratistas del pueblo: Goya con sus
Desastres, Velazquez con sus bufones y enanos
de la corte, Rembrandt con sus mendigos y
judios del barrio de Amsterdam.

(...)

Una conclusion abierta:

hacia el cuadro blanco

En la conversacion con Eloy Martinez de la

Pera recogida en el catdlogo de los Disparates
de la RABASF, Cabellut confesaba: “Ahora, en el vértigo del
delirio creativo, me aterra la eternidad del arte frente a la
fugacidad de la vida, pues no concibo la idea de tener que
separarme de lo infinito”. Ver(de) mar de ver(de) tierra puede
leerse como una respuesta a esa angustia: si el arte es eterno
y la vida fugaz, entonces la mision del artista es fijar en la
materia pictérica aquello que esta en riesgo de desaparecer. Los
rostros de Francisca, de Tito, de Azahara, quedan inscritos en la
superficie craquelada del lienzo como los olivos quedan inscritos
en el paisaje de Jaén: con la permanencia obstinada de lo que se
resiste a morir.

La serie, en definitiva, no es un paréntesis en la obra de
Cabellut, sino una sintesis. Convergen en ella la vocacién
testimonial de las primeras series, la dimensién poética que la
artista ha cultivado en paralelo a la pintura, el didlogo sostenido
con los maestros espafioles, la obsesion por la piel y la materia
como vehiculos de verdad, y la conviccién —profundamente
machadiana— de que el arte no existe para decorar, sino para
comprender. En las tierras de Jaén, donde Machado escribié que

“el sol ha sorbido la calor del campo”, Cabellut ha encontrado un
espejo de su propia trayectoria: la de una artista que, desde la
universalidad de su lenguaje, sabe descender a lo particular para
encontrar en ello la huella de lo eterno. )
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En el craquelado de sus telas
(técnica que desarrollo junto con
expertos qulmlcos durante anos
para que sus pinturas salieran
envejecidas siglos de su estudio)
late la paradoja esencial de su obra:
¢l tiempo no destruye, revela.
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Lita Cabelluty la preservacion de
la memoria cultural

Cuando Lita Cabellut afirma que “el arte es el ADN de nuestra
inteligencia”, esta defendiendo una postura que va mucho mas alla
de lo estético. En la entrevista publicada en la revista Monograma
(2018), la artista oscense sostiene que el arte “contiene la memoria
y retiene los grandes espiritus que nos han hecho mejorar la
humanidad”. Esta concepcién del arte como memoria viva
conecta directamente con las reflexiones de Jean Clair sobre la
responsabilidad del artista contemporaneo frente a la tradicién

y el patrimonio cultural.

La obra de Cabellut encarna una paradoja fascinante: es
profundamente contemporénea en su técnica y expresion, pero
se halla totalmente arraigada en la tradicién de los maestros.
Segun documenta Antonio Castro en su texto sobre la exposicién
Retrospective en la Fundacié Vila Casas (2017-2018), la artista
declara: “El hoy es el espejo de ayer. Por eso utilizo a los maestros
para recordar de donde venimos”. Asi, no es casualidad que su
despertar artistico sucediera a los 13 afios frente a las obras de
Goya, Veldzquez, Ribera y Rembrandt en el Museo del Prado. Esos
corredores museisticos transformaron su vida en color, como ella
misma relatd en su conferencia de 2019 en ese mismo museo.

La historia de ese despertar merece detenerse en su dimensién
biogréfica, porque sin ella resulta imposible entender la

¢Puede ser el artista alguien que no responda ante nada?
Jean Clair

urgencia ética que impregna toda su obra. Lita Cabellut naci6 en
Sarifiena (Huesca) en 1961 y pronto se instalé con su familia en
Barcelona, donde creci6 en un ambiente gitano de pobreza en el
barrio de El Raval, préximo al puerto, al mercado de La Boqueria
y al mercado de San Antén. Su formacién hasta la adolescencia
fue la propia del autodidactismo callejero, carente de
aprendizaje reglado, sin haber podido acceder a una educacién
normativizada que le hubiera permitido saber leer o escribir
como los nifios de su edad. La adopcién, a los trece afios, por
una acomodada familia catalana residente en E1 Masnou, en la
costa del Maresme, transform¢ radicalmente el curso de su vida,
introduciéndola en un mundo que incluia profesores privados y
visitas periddicas a los museos. Fue en ese nuevo contexto donde
se produjo, en el Museo del Prado, el encuentro que ella describe
como una revelacion fundacional. En la entrevista recogida en

el catalogo de su exposicién en la Real Academia de Bellas Artes
de San Fernando (Madrid, 2024), Cabellut rememora el momento
con precisién: “Cuando entré en el Museo del Prado por primera
vez y vi Las Tres Gracias de Rubens, fue la puerta para entrar en
el mundo del arte. Fue una emocidén que de repente te sitiia en

la vida. Delante de ese cuadro, le dije a mi madre: Yo voy a ser
pintora. Fue una revelacién; cuando lo vi, entendi que podria
cambiar la realidad”. Esta epifania ante el arte clasico asentd

las bases de una relacién con la tradicién pictdrica que no seria
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Alejada del caballete, del mirar diletante sobre

la propia obra,

mira cara

a cara lo mas duro para saber como afrontarlo.

nunca mero homenaje a los precedentes, sino una herramienta de
transformacion vital.

Con esa vocacion ya clara, Cabellut inauguré su primera
exposicidn a los diecisiete afios en el Ajuntament del Masnou,

en Barcelona, y a los diecinueve parti6 hacia los Paises Bajos,
donde estudié entre 1982 y 1984 en la Gerrit Rietveld Academie de
Amsterdam. Esta formacién en el contexto de los grandes museos
holandeses reforzé su didlogo con los maestros del Siglo de Oro
nérdico y terminé de configurar una sensibilidad que, como
sefiala Ante Glibota, sitiia toda su obra en el universo de la pintura
espafiola “por su tonalidad, su expresividad y su cromatismo”,
hasta el punto de que, en palabras de ese mismo autor, “todos sus
rojos y negros son espafioles”.

Este didlogo con la tradicién no es mera cita o imitacién, como
sostenemos. Cabellut ha desarrollado una técnica tnica que
fusiona el fresco con medios contemporaneos, creando ese
caracteristico efecto craquelado que evoca “la huella del tiempo”,
como ella lo llama. José Corredor Matheos, en su texto de 2006
sobre la artista, sefiala que “la fragmentacidn, la desintegracion,
la angustia, desolacién o el temor, son los propios de una gran
crisis”. Estas grietas en sus lienzos monumentales —que alcanzan
entre 4 y 6 metros cuadrados— funcionan como cicatrices que
materializan la memoria, el paso del tiempo sobre los cuerpos 'y
las almas que retrata.

El proceso técnico que produce ese efecto craquelado es tan
singular como laborioso. Tal como documenta Daniel Giralt-
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Miracle en el texto de presentacion de la exposicion Retrospective
de la Fundacié Vila Casas, Cabellut “no hace una pintura

de caballete, sino que trabaja sin tener en cuenta ningin
condicionante, movida por energias internas que nos recuerdan
el action painting del expresionismo abstracto, el dripping de
Pollock o las maculaturas que preconizaba Dubuffet”. Lo que en
manos de los pintores flamencos de los siglos XV y XVI era un
accidente involuntario —el resultado de las diferencias de secado
de los materiales o de los cambios atmosféricos de humedad y
temperatura—, en manos de Cabellut se convierte de este modo
en un gesto deliberado y filoséficamente cargado. La artista ha
trabajado durante afios con expertos quimicos para conseguir
en sus telas ese aspecto agrietado que hace que sus obras salgan
del estudio con un envejecimiento acelerado. La pintura, que en
circunstancias normales tardaria décadas en mostrar las huellas
del tiempo, las lleva ya impresas desde el primer momento,
como si cada lienzo naciera ya marcado por una historia. La
artista misma articula la dimensién documental de esta eleccién
técnica cuando afirma: “La textura en el cuadro aporta muchisima
informacién y entiendo que podemos ver la condicién psicoldgica
y emocional del ser humano a través de la piel y, aunque se suele
decir que los ojos son la ventana del alma, yo siempre digo que el
portal es la piel, porque en ella podemos ver las arrugas, el buen
o mal trato, como una persona ha disfrutado de la vida y si se ha
reido o ha pensado mucho”.

Esta declaracién revela una constante fundamental en el
pensamiento artistico de Cabellut: la equivalencia entre el trabajo
pictérico sobre el lienzo y la lectura de la experiencia humana



inscrita en los cuerpos, algo que resulta de un compromiso

mismo con el ser humano, de un arte comprometido socialmente.

Sus retratos no buscan la reproduccion fiel de una apariencia
exterior, sino la extraccidn de lo que ella denomina “la ternura
del detalle”. Cuando la artista advierte que “cuando tratamos

de formar una totalidad de la imagen, perdemos la ternura del
detalle”, esta formulando una poética que desconfia de la sintesis
facil y apuesta por la fragmentacién como via de conocimiento.
Por eso el craquelado no es un artificio: es un argumento. Y es
también, como sefiala la critica Semiramis Gonzdlez en su texto
para la exposicion Reencuentro (2021), el resultado de dominar
una disciplina hasta el punto de poder “romperla, fragmentarla y
craquelarla para llevarla a un lugar y darle otro sentido”, tal como
hicieron en su dia los maestros que Cabellut mas admira: Goya,
Velazquez, Rubens...

De este modo, la responsabilidad del artista contemporaneo,
desarrollada por Jean Clair, encuentra en Cabellut una defensora
apasionada desde el mismo proceso
creativo de la obra, desde el mismo
“detenerse” en los maestros antiguos.
Cuando se le pregunta si el arte puede
transformar el mundo, su respuesta
es tajante: “El arte son las arterias

de la razdn. Es el ojo de la ética. Sin
ellos somos simplemente algo peor
que animales”. Esta afirmacion,
publicada en la misma entrevista de
2018, sitda al arte no como un lujo o

entretenimiento, sino como un elemento constitutivo de nuestra
humanidad. “El arte nos hace hacer ejercicios de humanidad”,
insiste, mencionando explicitamente la tolerancia y el respeto
que se adquieren a través de la educacion y el conocimiento
artistico. Lo mds revelador de su postura es su diagnédstico del
presente: “Justamente ahora en un mundo donde los valores
sobre la ética se cuestionan. Donde confundimos necesidades con
abusos, gritos con gracias, donde ponemos puertas sin derecho de
propiedad, donde anunciamos felicidad en carteles de publicidad
e ignoramos una sonrisa gratuita”. En este contexto de confusién
moral, Cabellut reivindica la presencia del arte como mads potente
que nunca.

Esta conviccidn se traduce también en compromisos que van mds
alla del estudio. Como recoge el catdlogo de la Real Academia de
Bellas Artes de San Fernando, la vanguardia personal de Cabellut
“no deja de lado la inmersién en problemas sociales de todo
tipo”, lo que la ha llevado a crear una fundacién para ayudar a la
infancia, uno de los sectores que ella considera mas desatendidos
en el mundo contemporaneo. El arte, para Cabellut, no puede

ser un espacio cerrado sobre si mismo: su funcién es siempre
relacional y abierta a la vulnerabilidad del otro.

Sus series tematicas funcionan como ejercicios de memoria
cultural activa. En A Portrait of Human Knowledge (2012), retrata

a iconos como Stravinsky, Nureyev, Marie Curie, Billy Holiday,
Federico Garcia Lorca, Sigmund Freud y Nietzsche. En Frida
(2010), Coco (2011) y Camaron (2012), rinde homenaje a figuras que
encarnan la superacién y la revolucién. La serie Bodas de Sangre
(2020), inspirada en Lorca, conecta —segun el texto de ARS (2021)—

El arte son las arterias ’
de la razon. El ojo de la etica.

que animales.



con los maestros de la escuela espafiola: El Greco, Veldzquez o
Goya, “proyectando una verdad que no deja indiferente”.

Otra de las series fundamentales de esta segunda etapa es
Black Tulip (2014), el tributo que rinde a su pais de acogida y a
uno de sus periodos histéricos mas fecundos: el gran Siglo de
Oro holandés del siglo XVII. No se trata de una glosa nostalgica,
sino de una reactualizacién del pasado a través de los grandes
formatos que la artista domina con tanta soltura. Los retratos
de esta serie —que incluyen a personas como Gerard Veere,
Job Williams, Anna de Kremer, Sarah Blansjaar, Johanna van
Delft, Berta Troost o Jasina van der Horst— son “un ejercicio
de penetracién psicoldgica o de delacién de la mente humana
y del alma”, cuya arquitectura tiene en cuenta los elementos
alegdricos del imaginario de cada retratado y logra fundir lo
real y lo fabulado en medio de una sobriedad cromatica que
“equipara la naturaleza y el simbolismo de los ropajes y sus
detalles a la fortaleza de los rostros”.

Igualmente significativa es Blind Mirror (2015), en la que
Cabellut plantea una reflexién abierta sobre las religiones y

el poder. Su propdsito, segun el texto de presentacion de la
Fundaci6 Vila Casas, es el de propiciar el didlogo entre distintas
tradiciones espirituales —un budista, un chaman, un hindu,

un judio— “desnudos de creencias y visiones”, de modo que

el espectador pueda reflejarse en cada uno de ellos buscando

la comunicacién por encima del liderazgo religioso. El guifio
irénico de su formalismo “denuncia una llamada a la tolerancia
y a la convivencia en un mundo, el nuestro, que vive aun
guerras integristas, que genera refugiados y el desplazamiento

de masas humanas que huyen de la violencia”. La dimensién
politica de la pintura se hace aqui explicita, sin necesidad de
pancartas ni consignas.

Pero Cabellut va més alld de los iconos. Como indica Sara Serna
Fernandez en su trabajo de investigacion para la Universidad
Rey Juan Carlos, la artista retrata también a los marginados, los
outsiders, aquellos que estan “en los limites de la sociedad”. Su
mensaje es claro: “Que todo es temporal. Aquellos que creemos
que no sobreviviran en el camino, que no valen la pena. Esos
pueden ser los profesores que ensefian a tu hijo, el cirujano que
te salve la vida o la sefiora de la tienda que cada dia te hace sentir
bienvenido y apreciado”. En otra de sus formulaciones, recogida
en Babylon Magazine, Cabellut sintetiza con meridiana claridad la
vocacion politica de esta eleccidon tematica: “Mi trabajo muestra
preocupacion por esas personas que han existido, que todavia
existen y que forman parte de nuestra condicién humana. Trata
de aquellos que no tienen voz, a quienes no queremos ver, para
quienes no encontramos un lugar, que no son reconocidos.

Pinto criaturas que se mueven de noche, los héroes de la pérdida
y el caos”. Esta democratizacién de la dignidad a través del
retrato es, en si misma, un acto de preservaciéon de memoria
cultural. Cuando la artista recuerda sus propios afos en El Raval,

Reclama una llamada a la tolerancia y

a la convivencia

que genera refugiados (...)
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Sal a la calle. Abraza aquello que te

conmueve (...)

la belleza ;Apuntate!

rememora también los saltimbanquis, los payasos, las prostitutas
de aquel barrio que configuraron su mirada sobre el mundo.

No es accidental que su primera gran serie de reconocimiento
internacional, la que produjo entre 2003 y 2008, recogiera
precisamente esa galeria de tipos humanos que la sociedad tiende
arelegar al margen de sus relatos oficiales. La piel agrietada de sus
lienzos y la piel agrietada de sus personajes son, en este sentido, la
misma piel.

Cabellut insiste en que aunque “un 80 % del arte se pierde en el
camino”, lo que queda “es la historia de él, de nosotros”. Menciona
el street art como ejemplo de arte efimero que ha conseguido

su objetivo: causar impacto en “nuestra manera de percibir el
arte”, convirtiéndose en “un grito al conocimiento colectivo”. La
misma légica rige su comprension de la tradicién museistica: lo
que permanece de Goya, de Veldzquez o de Rembrandt no son
simplemente objetos de valor mercantil o curiosidades histéricas,
sino instrumentos activos de educacién emocional y ética que
siguen transformando vidas, como transformaron la suya propia
en aquellos corredores del Prado que visité de adolescente.

No sorprende, pues, que este proyecto, Ver(de) mar de ver(de)
tierra, inspirado en el cultivo del olivo en la provincia de Jaén y
en la poesia de Antonio Machado sobre Baeza y los campos de
Castilla, recupere exactamente esa misma vocacién de
convertir el arte en “puente entre el patrimonio humano y

el artistico, una via por la cual se perpetia la memoria y se
reinterpreta la identidad de un pueblo”. Los hombres y mujeres
que han custodiado la madre tierra, en diferentes generaciones,
encuentran en los lienzos de Cabellut la misma dignidad que

antes habian hallado los payasos de El Raval, las figuras de la
Trilogy of Doubt o los Portraits of Human Knowledge. ;Y acaso esto
no es un eco de la dignidad que Veldzquez y los maestros confieren
a sus personajes menores, esas gentes anénimas que nunca son
vistas y siempre son relegadas y eliminadas del cuadro? La tierra
jiennense le ofrece ademas un cromatismo especifico que conecta
directamente con los surcos de las tierras trabajadas y los rostros
curtidos por el sol: un nuevo territorio donde el craquelado de sus
lienzos y el craquelado de la piel envejecida de los campesinos se
miran y se reconocen. Son el mismo ser humano y el propio paisaje
de la provincia.

Su llamada a los jévenes resume su visién de la responsabilidad
artistica: “Sal a la calle. Abraza aquello que te conmueve. Intenta la
socializacion fisica”. Y concluye: “Tenemos que formar un ejército
de poetas con el arma mads poderosa, la belleza. jApuntate! Y busca
tus compafieros”. En esta exhortaciéon —que da también nombre

a una de sus exposiciones, Army of Poets, presentada en la Opera
Gallery de Paris y Hong Kong en 2017— late la conviccién de que

el arte no es un refugio individual sino un compromiso colectivo,
una forma de resistencia cultural frente a la fragmentacién y el
olvido que caracterizan nuestro tiempo. El arte como memoria
viva, como “ADN de nuestra inteligencia”, como argumento ético
construido pincelada a pincelada, grieta a grieta, sobre lienzos que
salen del estudio ya marcados por el tiempo que aun no ha llegado
y que sin embargo estd: esa es la apuesta de Lita Cabellut, y es
también, desde sus origenes mas precarios hasta sus exposiciones
en los museos mas prestigiosos del mundo, la tinica coherencia
que ella ha reconocido como suya. El arte llamando a la accién, a
mejorar el mundo y a las personas. )
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Retratos para
una sociedad mas justa

Esta exposicién continta con el compromiso real y conceptual de Lita Cabellut de dar luz,
en positivo, a mujeres resilientes gracias a las cuales se ha forjado nuestra propia historia.
Todas ellas son madres, todas ellas son hijas, todas ellas son mujeres.

Desde esa linea, y a través del prisma con el que Lita Cabellut pinta esas miradas
—profundas, heridas y a la vez poderosas—, la artista aborda, ennoblece y visibiliza también
a las mujeres prostituidas, un asunto de especial relevancia en su trayectoria.

Cabellut defiende y promueve los derechos de las personas que han sufrido trata y
explotacidn sexual, para que recuperen la libertad, la dignidad y la autonomia. Esta labor
encuentra eco y ayuda en asociaciones como APRAMP, (Asociacién para la Prevencion,
Reinsercion y Atencién a la Mujer Prostituida) que desde un compromiso integro nos
recuerdan que no podemos cejar en el esfuerzo por erradicar la trata y la explotacion sexual,
acompafiando a las victimas en todo su recorrido de salida, recuperacion e integracion.

Asi, la exposicidn es también un posicionamiento ético: una llamada a la conciencia
colectiva y a la responsabilidad compartida, una invitacion serena a mirar con mas
profundidad, a reconocernos en la fragilidad y la fortaleza del otro, y a caminar juntos hacia
una sociedad mas justa, donde la dignidad encuentre siempre su lugar.



Rafaela, 2021

Técnica mixta sobre
lienzo
250 x 200 cm
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RESTOS
ORGANICOS Y
OSEOS trazan un
circulo ritual sobre

el suelo manchado
de pigmento: una
naturaleza intervenida
donde la vida y la
descomposicion
dialogan con la
violencia y la belleza,
en el universo
matérico de Lita
Cabellut.
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Lita Cabellut (1961, Espafia) es una

artista que vive y trabaja en los Paises
Bajos. Considerada una de las pintoras
mas relevantes el panorama artistico
internacional. Ha desarrollado una
capacidad para mezclar disciplinas que
facilita que la técnica no sea impedimento
para su lenguaje.

SU PROCESO CREATIVO ES VISCERAL Y FiSICO, y esto

se ve reflejado en la textura, gestualidad y en la intensidad
emocional sin tapujos de sus piezas, que desarrolla gran escala
y que combina técnicas tradicionales y aplicaciones modernas
de la pintura. Su método de trabajo se basa en un estudio y
reflexién del concepto principal el cual tendrd como via de
comunicacién los personajes escogidos. A través de estos
personajes que actian como interlocutores, el ser humano,

el mensaje social, la brutalidad, el egoismo, la ignorancia, la
deshumanizacidn o la trascendencia serdn los temas centrales
en su obra. Considera el arte como un elemento capital para la
transformacion y mejora de la sociedad.

A MUY TEMPRANA EDAD tiene la oportunidad de descubrir a
los grandes maestros en el Museo del Prado y es a partir de ese
momento cuando descubre el poder transformador del arte y
siente, fisica y emocionalmente, la necesidad de expresarse a
través de la pintura, lo que le lleva afios mas tarde a la Academia
Rietvield de Amsterdam.

SERA EN LOS PAISES BAJOS donde desarrolla el enorme
poder inspiracional de los grandes maestros: su compromiso
social sin tapujos se lo debe a Francisco de Goya, la mirada

de los personajes a Veldzquez, buscara la luz de Vermeer, las
carnaciones de Rubens, los colores vibrantes de El Greco, el
desgarro de la vida cotidiana de Rembrandt, la espiritualidad
de Mark Rothko, la materialidad de Anselm Kiefer, la crudeza
de Francis Bacon o el conceptualismo de Joseph Beuys. Artistas
que aparecen y desaparecen en su trayectoria creativa y en las
series que conforman su devenir artistico.
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SUS TRABAJOS HAN SIDO EXPUESTOS en instituciones como

el MAC Museo Arte Contemporaneo (La Corufia), RABASF Real
Academia de BBAA de San Fernando (Madrid), Fundacién Bancaja
(Valencia), Fundacién Vila Casas (Barcelona) o Museo Goya
(Zaragoza) en Espafia; Pivot Centre for Art + Culture (Seattle) en
EE.UU.; Seul Arts Center en Corea; Contemporary Art Museum
(Sicilia) en Italia; CSMVS The Chhatrapati Shivaji Maharaj

Vastu Sangrahalaya (Bombay) en India; Hélsingland Museum
(Hudiksvall) en Suecia; YUZ Museum (Shanghai), Shanlight Art
Museum (Guiyang) en China; el Museum Jan (Amstelveen) o Het
Noordbrabants Museum (Den Bosch) en Paises Bajos.



SUS OBRAS SE ENCUENTRAN EN LAS COLECCIONES
PERMANENTES del Museo Goya, Real Academia de Bellas Artes
de San Fernando, Calcografia Nacional, Coleccién ABanca,
Biblioteca Nacional, Coleccién Zuloaga, Coleccién Grupo
Planeta, Coleccién Grupo Omega Capital, Fundacién Vila Casas,
Coleccidn Vila Viniteca, Museo Arte Contemporaneo Sicilia,
RAK Art Foundation, The Fendi Collection, The Paul van Rensch
Foundation y Van de Ende Foundation entre otras.

COLABORA CON DIVERSAS GALERIAS EN SU DILATADA
TRAYECTORIA, principalmente con Opera Gallery en Madrid,
Nueva York, Londres, Paris, Miami, Dubai, Hong Kong o
Singapur. Ha participado en Ferias Internacionales como BRAFA
en Bruselas, MACO en Méjico, PAM Amsterdam, Art Miami, Art
Basel Miami, Contemporary Istambul, Art Central Hong Kong o
Artfair Cologne entre otras.

HA RECIBIDO ASIMISMO DIFERENTES DISTINCIONES como
doctora Honoris Causa por la Universidad de Barcelona (2024),
la Encomienda de la Real Orden de Isabel la Catdlica (2024),
Premio Influyente Cultura EI Confidencial (2024), Premio Cultura
La Vanguardia (2023), Premio Cultura Telva (2023), Depdsito

de Legado en la Caja de las Letras del Instituto Cervantes
(2022), National Artist of the Year en los Paises Bajos (2021),
Premio Artista Influyente de F&A La Vanguardia (2019), Premio
Excelencia de la Cultura de la Comunidad de Madrid (2019),
Premio de Honor de la Fundacién Fair Saturday (2019) o el
Premio Personaje del Afio de la edicién Fuera de Serie del
periddico El Mundo (2018).

DESARROLLA DE MANERA PARALELA A SUS EXPOSICIONES
proyectos de diversa indole: Bayerische Staatsopera, Opera
Nacional de Munich con Karl V de Ernest Kranach , donde firmé
la escenografia, video y vestuario de la obra; Imagen para la
Bienal XXI de Flamenco de Sevilla con la performance junto a

la coredgrafa contemporanea Rocio Molina, Ledn de Oro del
Festival de Venecia; para el Rossini Opera Festival de Pesaro

en Italia, realiz6 escenario, vestuario & video para la Opera Le
Siége de Corinthe; parala coproduccién britdanica/holandesa/
espafiola Chaplin, espiritu gitano, donde mediante animaciones
pictoricas recred la parte documental que no estaba registrada de
la infancia de Chaplin.

HAY QUE DESTACAR EDICIONES QUE ABARCAN DIFERENTES CATEGORIAS, como el recientemente publicado Lita Cabellut:
Vida desgarrando Art, editado por la Fundacién Bancaja; Goya x Lita Cabellut. Los Disparates con motivo de la exposicién en la Real
Academia de Bellas Artes de San Fernando en Madrid; Lita Cabellut. De tu mano, edicién grafica conmemorativa 75 afios Editorial
Planeta por Artika; la monografia Unfolding Density del historiador Tayfun Belgin publicada por la editorial alemana TeNeues;

el libro de artista Bodas de sangre, editado por Artika Editorial y la edicién limitada de grabados realizados para la Fundacién BBVA.
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LITA CABELLUT
con Eloy Martinez
de la Pera.




Los rostros agrietados
dialogan con los muros
erosionados en una
correspondencia silenciosa
entre la piel humanay la piel
arquilectonica.






Lita
Cabellut

centro cultural

BANOS ARABES

Palacio de Villardompardo « Jaén



