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PRESENTACION

ay lugares que ensefan sin palabras. Los Bafios
Arabes de Jaén son uno de ellos. En sus arcos,
en la serenidad de sus bévedas y en la belleza de
cada uno de sus detalles permanece la memoria
de quienes los levantaron hace casi mil anos. Cada piedra
conserva el conocimiento de los oficios que hicieron posible
este espacio excepcional, recordandonos que el patrimonio
no es Unicamente aquello que ha llegado hasta nosotros, sino
también el saber acumulado, la pacienciay la inteligencia de las
manos que o construyeron.

Por eso recibir en este lugar la exposicion ‘Crear sin prisa.
Tiempo, oficio y arte’ trasciende la mera programacion cultural.
Esta muestra encuentra en el Centro Cultural Bafios Arabes

un contexto especialmente significativo, porque establece

un dialogo natural entre la creacién contemporaneay una
arquitectura nacida precisamente del dominio de los oficios, del
trabajo paciente y del respeto por los materiales y los procesos.

La exposicién celebra los diez afios del Premio Cervezas
Alhambra de Arte Emergente, una iniciativa que ha sabido
consolidarse como uno de los proyectos mas singulares de
apoyo a la creacién contemporanea en Espafa. Las obras
reunidas son el resultado de la colaboracion entre artistas
y maestros artesanos, reivindicando el valor del tiempo, del
conocimiento compartido y del dialogo entre tradicién e
innovacién como motores de la creacion artistica.

La colaboracion entre la Diputacién Provincial de Jaény
Cervezas Alhambra hace posible que este proyecto llegue a
nuestra provincia, reforzando una linea de trabajo basada enla
cooperacioén entre instituciones y entidades comprometidas
con la cultura. Creemos firmemente que el acceso a propuestas
de calidad como esta contribuye a enriquecer la vida cultural de
nuestro territorio y consolida al Centro Cultural Bafios Arabes
como un espacio de referencia para el arte contemporaneo.

Pero este edificio es mucho mas que un monumento. Alberga
el Museo de Artes y Costumbres Populares, dedicado
precisamente a preservar la memoria de los oficios, de

las formas de vida y de los conocimientos que durante
generaciones han dado forma a nuestra identidad colectiva.
Esa convivencia entre patrimonio histérico, patrimonio
etnografico y creacion contemporanea constituye una de

las grandes singularidades de este centro cultural y expresa
una manera de entender la cultura como un continuo, donde
pasado y presente se enriguecen mutuamente.

Desde la Diputacion Provincial de Jaén creemos que
conservar el patrimonio significa también mantener vivos
los conocimientos que lo hicieron posible. Significa
reconocer el valor de quienes contintian trabajando con
los materiales, respetando los tiempos de cada procesoy
transmitiendo un saber que forma parte de nuestro legado
cultural. En ese sentido, ‘Crear sin prisa. Tiempo, oficioy
arte’ no solo presenta un conjunto de extraordinarias obras
contemporaneas, sino que nos invita a reflexionar sobre
aquello que las hace posibles: el oficio, la dedicacién, la
colaboraciény el tiempo.

Estoy convencido de que quienes recorran esta exposicion
descubriran una propuesta artistica de enorme calidad, pero
también una invitacién a detener la mirada y reconocer que
algunas de las expresiones mas valiosas de nuestra cultura
nacen precisamente alli donde el conocimiento se transmite
de unas manos a otras. Un mensaje que encuentra en el Centro
Cultural Bafos Arabes un lugar idéneo desde el que seguir
proyectandose hacia el futuro.

— Juan Latorre Ruiz
Presidente de la Diputacién Provincial de Jaén
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Igunas creaciones no solo se contemplan, despiertan una emocion y nos invitan a
detenernos, observary descubrir todo lo que subyace tras ellas. Esa manera de entender
la creacion, donde el tiempo es un ingrediente esencial y el proceso tiene tanto valor
como el resultado, forma parte de la identidad de Cervezas Alhambra desde sus origenes.

Con esa misma certeza nacié hace diez afios el Premio Cervezas Alhambra de Arte Emergente: un
proyecto concebido para acompanar a artistas en un momento decisivo de su carrera y ofrecerles la
oportunidad de desarrollar nuevas obras en dialogo con la artesania contemporanea. A lo largo de
esta década, el premio se ha convertido en un espacio de encuentro entre el arte y el oficio, entre la
experimentacion y el saber hacer, dando lugar a propuestas que no habrian podido concebirse sin el
tiempo, la dedicacion y el compromiso compartido entre artistas y artesanos.

La exposicién Crear sin prisa. Tiempo, oficio y arte reline una seleccidén de obras que transitan estos diez
anos de trayectoria. Mas que una retrospectiva, propone un viaje por una forma de entender la creacion
en la que cada pieza es el resultado de un proceso pausado y consciente. Cada obra ensalza la riqueza
del dialogo entre disciplinas, materiales y conocimientos, e incide en que la innovacién también puede
nacer de la tradicién cuando se trabaja con respeto, conciencia y sensibilidad.

Celebrar este aniversario en Jaén tiene un significado muy especial. El Centro Cultural Bafios Arabes, un
espacio donde se unen historia, patrimonio y creacién contemporanea, ofrece el contexto idéneo para
compartir esta reflexion sobre el tiempo y el valor del oficio. Nuestro agradecimiento a la Diputacion
Provincial de Jaén, impulsora de este centro cultural y de su gestion patrimonial y cultural, por su
compromiso con la conservacion, la difusién del patrimonio y el apoyo a proyectos que favorecen el
encuentro entre la culturay la ciudadania. Su colaboracién hace posible que esta exposicion dialogue
con un lugar cargado de memoria y significado.

En Cervezas Alhambra creemos que detenerse no significa ir mas despacio, sino prestar atencioén lo
importante; dedicar tiempo al proceso, valorar el conocimiento acumulado, cuidar los materiales y
confiar en las personas que hacen posible cada obra. Es una filosofia que inspira nuestra manera de
elaborar cervezay que, desde hace una década, compartimos con los artistas y artesanos que han
formado parte de este premio.

Confiamos en que esta exposicion invite a los visitantes a detenerse, mirar con calmay descubrir las
historias y los procesos que hay detras de cada obra. Porque crear sin prisa no es solo una forma de
hacer arte; es una manera de entender el mundo.

— Javier Vilar-Sancho
Director de Marketing Cervezas Alhambra






1



A IOVH 134

vVIDO103INbYY



ay objetos que sobreviven al
paso del tiempo y otros que,
ademas de sobrevivir, conservan
la memoria de como fueron
hechos. Como arquedlogo, he aprendido
que la verdadera informacion nunca reside
Unicamente en la forma final de las cosas. Una
vasija habla tanto de la arcilla y del lugar donde
fue extraida como del fuego que la endurecié;
de las manos que la modelaron; del torno, del
horno, del clima que permitié su secadoy dela
comunidad que transmitioé ese conocimiento
durante generaciones. Cada objeto contiene una
tecnologia, una economia, una forma de habitar el
territorio y una manera de comprender el mundo.

Quiza por eso esta exposicion invita a ser
observada desde un lugar diferente. No
Unicamente como una reunién de obras de

arte contemporaneo, sino como un ejercicio

de arqueologia invertida. Si en una excavaciéon
arqueoldgica descendemos por los estratos para
reconstruir los procesos que hicieron posible
una cultura, aqui el recorrido parece avanzar en
sentido contrario. Los artistas no desentierran

el pasado, crean sobre él. Muchas veces sin

ser plenamente conscientes de ello, porque la
memoria de los materiales, de los oficios y de los
gestos forma parte de nuestra propia herencia
cultural. Sus obras revelan que la tradicién nunca
ha sido un espacio inmévil, sino una materia

viva que se transforma, se adapta y continla
generando nuevas formas de creacion.

Vivimos en una época que concede un valor
extraordinario al resultado final. Todo parece
orientado hacia la rapidez, la eficienciay la
produccién inmediata. Sin embargo, el patrimonio
y la cultura nos ensefan algo muy distinto.

Ningun edificio histérico puede comprenderse
Unicamente por su arquitectura. Ninguna ciudad
se explica solo por aquello que permanece en pie.
Lo verdaderamente valioso son los procesos que
hicieron posible su existencia: el conocimiento
transmitido de maestro a aprendiz, la repeticion
paciente de un gesto, la experiencia acumulada
en un taller durante generaciones, las pruebas, los
errores y los aciertos. Esa inteligencia silenciosa
que rara vez aparece escrita y que, sin embargo,
sostiene toda la historia de la cultura material.

Los arquedlogos excavamos tiempo. Cada
estrato representa decisiones, técnicas,
ensayos, soluciones e innovaciones depositadas
lentamente hasta convertirse en materia. Las obras
reunidas en Crear sin prisa parecen proponernos
el camino inverso. Aqui la materia vuelve a revelar
el tiempo que contiene. Cada fibra tejida, cada
veta de madera, cada superficie ceramica, cada
pieza de vidrio, cada bordado o cada elemento
metalico conserva visible la duracion de su
propio proceso. Nada aparece resuelto de forma
inmediata. Todo mantiene la huella del hacer.

Existe una tendencia a considerar la artesania
Ccomo una supervivencia del pasado, como si
perteneciera a un mundo anterior a la innovacién
tecnolégica. Sin embargo, basta observar
cualquier objeto historico para comprender que
los grandes avances de la humanidad nunca
surgieron al margen del oficio. Las primeras
arquitecturas, la metalurgia, la navegacion, la
produccion textil o la ceramica fueron, antes que
disciplinas cientificas, extraordinarios ejercicios
de experimentacién material. La tecnologia nacié
en los talleres mucho antes de instalarse en los
laboratorios.

13



Quizéa por eso el Centro Cultural Bafios Arabes
constituye uno de los mejores lugares para
comprender esta idea. Quienes trabajamos
diariamente entre estos muros sabemos que su
verdadero valor no reside Unicamente en la belleza
de su arquitectura, sino en todo el conocimiento
acumulado que contienen. Bajo el Palacio de
Villardompardo permanecen los antiguos bafos
andalusies; sobre ellos, nuevas arquitecturas
fueron adaptando el edificio a las necesidades de
cada época. Cada fabrica de mamposteria, cada
boéveda, cada ladrillo, cada revestimiento y cada
transformacién constructiva conservan la memoria
de los oficios que hicieron posible este lugar.

No contemplamos Unicamente un monumento.
Leemos siglos de conocimiento técnico, de
adaptacion y de inteligencia material depositados
unos sobre otros.

Los edificios histéricos nunca son obras
terminadas. Son procesos. Cada generacion
afade una capa, modifica la anterior y transmite
la siguiente. Esa continuidad del hacer constituye
una de las formas mas profundas del patrimonio.
Por eso las obras reunidas en esta exposicion
encuentran aqui un lugar especialmente
significativo. Dialogan con un edificio que también
fue construido lentamente, mediante la suma

de innumerables saberes, decisiones y gestos
acumulados a lo largo del tiempo.

Los artistas participantes no recurren a la
artesania como una cita estética nicomo una
evocacion nostalgica. La utilizan como un
lenguaje de investigacion. Los oficios dejan de
ser un repertorio de técnicas heredadas para
convertirse en herramientas capaces de formular
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preguntas contemporaneas. El tejido ya no

habla Unicamente del textil; habla también de la
memoria, de las redes invisibles que sostienen
nuestras sociedades y de la transmisién del
conocimiento. El vidrio registra la huella de un
gesto. La madera conserva el crecimiento lento
del arboly la inteligencia de quien la transforma.
La ceramica continla siendo tierra sometida al
fuego, pero también reflexién sobre el territorio, la
sostenibilidad y el tiempo necesario para que una
idea llegue a existir.

Resulta significativo comprobar cdémo muchas de
estas piezas desplazan el protagonismo desde

el objeto hacia el proceso. Lo importante no es
Unicamente aquello que vemos, sino todo aquello
que ha sucedido antes de que la obra llegara
hasta nosotros. El dialogo entre artista y artesano,
la eleccion de los materiales, el aprendizaje
compartido, los ensayos, las correcciones o los
tiempos de espera forman parte de la propia
creacion. La obra deja de entenderse como un
producto para convertirse en la consecuencia
visible de una experiencia.

En ese sentido, esta exposicién propone también
una reflexién sobre el patrimonio inmaterial.
Durante mucho tiempo identificamos el patrimonio
con los edificios, los objetos o las colecciones.
Hoy sabemos que el verdadero patrimonio reside,
sobre todo, en el conocimiento que permite
producirlos. Las técnicas de un ceramista, el saber
de una bordadora, la experiencia de un ebanista

o la precision de un herrero constituyen formas de
inteligencia cultural tan valiosas como los propios
objetos que generan. Si desaparecen las manos
capaces de realizarlos, los objetos terminaran



convirtiéendose Unicamente en testimonios mudos
de un conocimiento perdido. De ahi que estas
obras posean una dimension profundamente
contemporanea. No intentan conservar los oficios
encerrandolos en una vitrina. Hacen exactamente
lo contrario: los obligan a evolucionar. Los
enfrentan a nuevas preguntas, nuevos materiales
y huevos lenguajes. La tradicién aparece aqui
entendida no como repeticidn, sino como
capacidad de adaptacién. Cada generacién
recibe un conocimiento heredado, pero también
la responsabilidad de transformarlo para que
continle teniendo sentido.

Existe una hermosa paradoja en todo ello. Como
arquedlogos dedicamos buena parte de nuestro
trabajo a reconstruir aquello que el tiempo
fragmento. Los artistas, en cambio, construyen
aquello que el futuro convertira algun dia en
memoria. Ambas disciplinas trabajan, en realidad,
sobre una misma materia: el tiempo. La diferencia
reside Unicamente en la direccidon de la mirada. La
arqueologia observa hacia atras para comprender
el presente. El arte contemporaneo observa hacia
delante utilizando el pasado como herramienta de
creacion.

Quiza esa sea una de las enseflanzas mas valiosas
de esta exposicidn. La innovacién no consiste
necesariamente en inventar materiales nuevos ni
en romper con todo lo anterior. A veces consiste,
sencillamente, en volver a mirar aquello que
siempre estuvo ahi. Descubrir que las técnicas
heredadas todavia contienen posibilidades no
exploradas. Comprender que el conocimiento
acumulado durante siglos sigue siendo capaz de
generar formas inéditas de creacion.

En un mundo dominado por la velocidad, estas
obras reivindican algo que el patrimonio nunca
dejo de ensenarnos: el tiempo no es un obstaculo
para la creacion; es su principal materia prima.
Cada gesto necesita madurar. Cada material
exige ser escuchado. Cada proceso reclama una
atencién que ninguna tecnologia puede acelerar
sin alterar su naturaleza.

Al recorrer esta exposicidbn comprendemos que
el verdadero legado de los oficios no reside
Unicamente en los objetos que producen. Reside
en una manera de relacionarnos con la materia.
En la paciencia necesaria para comprenderla.

En el respeto hacia los ritmos que impone. En la
capacidad de aceptar que algunas cosas solo
pueden construirse lentamente.

Quiza esa sea la leccion que une, desde hace
siglos, a un taller artesanal y a una excavacion
arqueoldgica. Ambos nos recuerdan que la
cultura nunca aparece de forma instantanea.
Siempre es el resultado de innumerables gestos
casi invisibles que el tiempo termina convirtiendo
en memoria.

Y tal vez esa sea también la verdadera propuesta
de Crear sin prisa. No invitarnos Unicamente a
contemplar unas obras, sino a recuperar una
forma distinta de mirar el mundo. Una mirada
capaz de reconocer que la inteligencia de una
sociedad no solo se escribe en sus libros o en sus
monumentos. También permanece en las manos
que siguen sabiendo hacer.

— Vicente Barba
Doctor en Patrimonio, arquedlogo
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CREAR

SIN PRISA.

TIEMPO, OFHICIO Y AR T &=

""" | arte contemporaneo visita constantemente la
historia para generar nuevos lenguajes, este
transvase de informacion entre diferentes épocas

—— €5 |2 Clave de su éxito. Un camino que trata de

establecer esos vinculos que nos permiten mantener vivas las

tradiciones y oficios.

El Premio Cervezas Alhambra de Arte Emergente es un

claro ejemplo de esta dinamica. Cervezas Alhambra atesora
en su coleccion alrededor de cuarenta piezas realizadas
bajo el prisma de la creaciébn contemporanea, y siempre

en colaboracién con la artesania tradicional, que reflejan

los valores de la marca. Numerosos artistas, de reconocido
prestigio nacional e internacional, han elaborado sus
propuestas alo largo de diez ediciones junto a artesanos de
todo el panorama nacional. Un premio que se puede visitar
todos los afos en la feria ARCOMadrid y que supone para el
publicoy la critica el mas prestigioso de todo el evento.
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Este amplio elenco recoge técnicas que van desde el bordado
al vidrio, pasando por la ceramica, el tintado de tejidos, la
elaboracién en telares, la talla del marmol, la produccion de
baldosas hidraulicas, la pintura sobre seda, la ebanisteria mas
refinada o la yeseria mas tradicional.

Las obras que forman parte de la Coleccién crear sin prisa
vuelven a conectarnos con la necesidad de una produccion
alejada de lainmediatez y del ajetreo que imponen los ritmos
actuales. Un formato de produccion que permite diversos
modos de observary crear vinculados, en muchos casos,

al monumento de La Alhambra y a la historia que le rodea, a
Granada, a Andalucia y a una forma de trabajar en la que el
tiempo se detiene para observar, imaginary crear.

Las obras reivindican tradiciones y materiales vinculados
a nuestro territorio reinterpretandolos desde lenguajes
artisticos contemporaneos que contribuyen a la preservaciéon



y transmision de saberes y formas de conocimiento,
integrandolos en una practica artistica de marcado caracter
experimental e innovador.

En esta muestra nos centramos en la mirada de una seleccién
de artistas que han sido seleccionados para ser mostrados
en ARCO en estos diez afios que ya lleva de andadura del
proyecto y que nos permite ver la evolucion y la consolidacién
de los oficios en su convergencia con el arte contemporaneo,
generando artesanias futuras, piezas del presente.

La dinamica del Premio Cervezas Alhambra de Arte
Emergente es especialmente interesante porque no premia
una obra ya realizada, sino un proyecto de colaboracién
entre arte contemporaneo y artesania. Su estructura se
basa en la idea de crear sin prisa, poniendo el foco en el
proceso tanto como en el resultado final. Se invita a artistas
emergentes a presentar una propuesta inédita. El proyecto

debe reinterpretar un oficio artesanal -ceramica, textil, vidrio,
madera, metal...- desde un lenguaje contemporaneo. Todas
las propuestas deben desarrollarse bajo el concepto Sin
prisa, que reivindica el tiempo, el detalle y la calidad de los
procesos.

Un jurado de expertos valora la calidad del proyecto y se
selecciona al ganador o ganadores que realizaran la pieza junto
al artesano. Desde el inicio de este programa, se seleccionaban
cinco propuestas, a partir de la Gltima edicion, un solo artista
presenta su obra, enfocando los esfuerzos en realizar un
seguimiento de la produccién y un acompafamiento del artista
durante todo el proceso.

El premio plantea que la artesania no es un vestigio del pasado,
sino una herramienta para producir arte contemporaneo.

La innovacién no surge de abandonar los oficios, sino de
reinterpretarlos, por eso el artista no se limita a representar la
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artesania; trabaja desde ella, incorporando sus tiempos, sus
materiales y sus saberes.

El premio promueve asi tres ideas fundamentales: el oficio como
conocimiento, el respeto a los tiempos como metodologia
creativa y la colaboracién entre artista y artesano como modelo
de creacién contemporanea.

Para una exposicién como la que hemos planteado, el Premio
Cervezas Alhambra de Arte Emergente puede entenderse como
referente de como los oficios del presente se convierten en un
laboratorio para imaginar futuros artesanales, donde la tradicién
deja de ser patrimonio inmévil para transformarse en una
herramienta de experimentacion contemporanea.

La relacion entre arte contemporaneo y oficios ha
experimentado una profunda transformacion durante las
Gltimas décadas. Sila modernidad artistica establecié una
jerarquia entre las bellas artes y las artes aplicadas, relegando
la artesania al ambito de lo decorativo o lo tradicional, gran
parte del arte contemporaneo ha cuestionado estas divisiones
para reconocer en los oficios un espacio de conocimiento,
experimentacion y produccion cultural tan complejo como
cualquier otra practica artistica.
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En este contexto, el paso del taller al museo no debe
entenderse Unicamente como un desplazamiento fisico de los
objetos, sino como una reconsideracion de los sistemas de
valor que histéricamente han separado el trabajo manual de la
produccion intelectual. El taller artesanal deja de ser visto como
un lugar de mera ejecucion técnica para ser reconocido como
un espacio de pensamiento, transmisién de saberes, innovacién
material y construccién de memoria colectiva.

Muchos artistas contemporaneos han encontrado en los
oficios —el tejido, la ceramica, la cesteria, el bordado, la

talla, la orfebreria o la ebanisteria— herramientas capaces de
abordar cuestiones centrales de nuestro tiempo: la identidad,
el territorio, la ecologia, las economias locales, los cuidados,
las migraciones o los legados coloniales. En estos procesos,
la técnica ya no es un simple medio para alcanzar una forma
final, sino una forma de conocimiento que contiene historias,
relaciones sociales y maneras especificas de habitar el mundo.

La incorporacién de estas practicas al espacio museistico
también supone una revision critica de los relatos tradicionales
del arte. Durante siglos, numerosos saberes manuales fueron
excluidos de las instituciones culturales por estar vinculados a
comunidades rurales, indigenas, femeninas o populares.



Su presencia en el museo no implica Gnicamente una
ampliacion de los lenguajes artisticos, sino una oportunidad
para cuestionar las categorias heredadas que determinaron qué
formas de creacion eran consideradas arte y cuales quedaban
fuera de la historia oficial.

Desde esta perspectiva, los oficios pueden entenderse
como oficios del presente. Lejos de representar una
supervivencia nostalgica del pasado, constituyen

practicas vivas capaces de dialogar con los desafios
contemporaneos. Frente a la estandarizacion industrial

y la aceleracion tecnolégica, los procesos artesanales
reivindican otros ritmos de produccién, otras relaciones con
los materiales y otras formas de generar valor. La atencién
al tiempo, al cuidado y a la experiencia material adquiere asi
una dimensién cultural y politica.

Al mismo tiempo, estas practicas permiten imaginar futuros
artesanales. En un momento marcado por la crisis ambiental y
la necesidad de modelos mas sostenibles, los conocimientos
transmitidos a través de generaciones ofrecen herramientas
para repensar la produccién desde criterios de proximidad,
durabilidad y responsabilidad ecolégica. El futuro artesanal
no implica regresar al pasado, sino activar la inteligencia

acumulada en los oficios para proyectarla hacia nuevos
escenarios de innovacion.

El arte contemporaneo participa activamente en esta
construccion de futuro al propiciar encuentros entre tradicion
y experimentacion. Los talleres se convierten en laboratorios
donde dialogan técnicas ancestrales, investigacion artistica,
disefio, nuevas tecnologias y saberes comunitarios. En

estos espacios hibridos, la artesania deja de definirse por

su oposicion a la contemporaneidad y se presenta como un
territorio abierto de creacién, capaz de generar nuevas formas
estéticas y nuevas maneras de pensar la relacion entre las
personas, los materiales y el entorno.

La exposicién propone asi una mirada sobre el oficio como

una practica cultural en constante transformacion. Las obras
reunidas revelan cémo el hacer manual continlia siendo un
lenguaje fundamental para comprender el presente y para
imaginar otros futuros posibles. Entre el taller y el museo

se despliega un espacio de intercambio donde tradicién

e innovacién, memoria y experimentacion, arte y artesania
dejan de ser categorias opuestas para convertirse en formas
complementarias de produccién de conocimiento y de creacion
contemporanea.
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En una época definida por la aceleracién, la productividad
constante y la inmediatez digital, tanto el arte contemporaneo
como la artesania han comenzado a reivindicar el valor de crear
sin prisa. Esta actitud no responde Unicamente a una cuestién
de ritmo de trabajo, sino a una posicion cultural y politica frente
alos modelos dominantes de produccién y consumo.

Desde la perspectiva de la artesania, el tiempo constituye

una materia prima mas. Cada gesto repetido, cada técnica
aprendida a través de la practica y cada proceso de elaboracién
exige una atencion que no puede ser comprimida sin alterar

la naturaleza misma de la obra. El oficio implica escuchar los
materiales, comprender sus resistencias y aceptar que ciertos
resultados solo pueden alcanzarse mediante la experiencia
acumuladay la dedicacion prolongada. La lentitud no es una
limitacion, sino una forma de conocimiento.

El arte contemporaneo ha encontrado en esta dimension
temporal una poderosa herramienta critica. Frente ala l6gica de la
rapidez, numerosos artistas han recuperado procesos manuales
y técnicas tradicionales para explorar otras maneras de producir
sentido. Tejer, bordar, modelar barro, tallar madera o trabajar
fibras vegetales son acciones que introducen temporalidades
distintas dentro del espacio artistico. Son practicas que requieren
permanencia, atencion y cuidado, y que permiten reflexionar
sobre la relacion entre el cuerpo, el trabajo y la materia.

Crear sin prisa supone también cuestionar la idea de que la
innovacién depende exclusivamente de la velocidad. Tanto
en el arte como en la artesania, muchas de las propuestas
mas significativas nacen de procesos de observacion lenta,
de ensayo y error, de la repeticion paciente y de la capacidad
de permanecer junto a una idea el tiempo suficiente para que
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esta se transforme, véase en la ceramica, el vidrio, los tintes
naturales. La creacidon aparece entonces como un dialogo
continuo con los materiales y no como una produccion
inmediata de resultados.

Crear sin prisa es, por tanto, una forma de resistencia. Es
defender la posibilidad de que el valor de una obra no dependa
Unicamente de su eficiencia o de su velocidad de produccién,
sino de la profundidad de las relaciones que establece con
quienes la realizan, con los materiales que la conforman y con
las comunidades de las que emerge. En este sentido, la lentitud
no representa una nostalgia por el pasado, sino una propuesta
para imaginar otros modos de creacién y de vida.

Desde el encuentro entre arte contemporaneo y artesania, la
pausa se revela como un espacio fértil donde pensamiento

y accion vuelven a reunirse. El tiempo deja de ser un recurso
que debe optimizarse y se convierte en una condicion esencial
del proceso creativo. Crear sin prisa es permitir que las formas
maduren, que los materiales hablen y que el conocimiento
contenido en los gestos encuentre su propio ritmo de aparicion.

En un mundo que exige rapidez, estas practicas nos recuerdan
que algunas de las transformaciones mas profundas ocurren
precisamente alli donde el tiempo se expande y el hacer
recupera su dimension humana. No se trata de producir mas,
sino de producir con mayor conciencia; no de llegar antes, sino
de habitar plenamente el proceso. Es en esa atencién sostenida
donde arte y artesania encuentran uno de sus territorios
comunes mas valiosos.

— Alicia Ventura
Comisaria
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ALMUDENA LOBERA
Tempo de exposicion, 2023

Encaje de bolillos (técnica cadeneta con enganchillado
contemporaneo), madera de cedro, alfileres, bolillos de madera
de bubingay pieza de audio (sonido de los bolillos y del agua de
las fuentes de la Alhambra)

Artesana: Raquel Mari Adsuar. Bolillotuber.

Mas alla de los ojos

Leer la pieza de Almudena Lobera desde la Alhambra supone descentrar el ojo y la dominacién que se le supone,
entregarse a la escucha de otros sentidos y aprender del mundo en primera instancia. De ahi que traiga a colacion la
apertura del diafragma en la fotografia analégica, la propia del proceso fotografico tradicional por contacto, como
tradicional y fisico es también el encaje de bolillos que hacian sus abuelas en Bolanos de Calatrava (al lado de Almagro,
Ciudad Real). “Encaje de bolillos”, tarea dificil y complicada, pensaron seguramente a finales del XIX, cuando la alta
sensibilidad de las placas necesitaba de la concepcién de mecanismos capaces de dejar entrar la luz en la camara durante
solo una centésima y atin una milésima de segundo.

La pieza de Lobera, nos interesa por varios motivos. Porque, al involucrar a otras creadoras, se hace cruce entre las bellas
artes y las aplicadas, algo que en estos tiempos que atravesamos no esta nada mal; por pensar esta operacion

en femenino; porque incluye como variante fundamental la experiencia del lugar (la Alhambra); por la reivindicacién
del oido curioso y respetuoso, puesto en culturas que nos conforman desde hace siglos; por escuchar el sonido; porque
este sea el del agua; por insinuar sutilmente que de la artesania y el frescor tanto tendriamos que aprender; por el
cuidado en mostrar la condiciéon material y singular de la experiencia concreta y situada, una llamada resistente a la
macdonalizacién del mundo.

— Aurora Fernandez Polanco
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CARLOS MONLEON
Deep Hamra, 2018

Tapiz, yute en rama, cordén de yute y algodén, lana.

Tejido por:

Ana Isabel Sevillano Trujillo, artista textil
Laura Fernandez Otero, artista textil

Ximena Paula Hidalgo Vasquez, artista textil
Angel Sanz, artesano asesor

Deep Hamra vincula la creciente mecanizacion de la percepcion con el retorno material de las practicas artesanales.

Los diversos «parches» que componen el tapiz de Deep Hamra son motivos derivados de miiltiples modos de visién
artificial. Su raiz es un algoritmo escrito especificamente que aprende a ver a base de las imagenes de la Alhambra que sus
millares de visitantes diarios —turistas armados de camaras y dispositivos de mano— suben a diversas plataformas online de
contenido fotografico.

Estas imagenes tienen una vida posterior, invisible, en la que son analizadas, transformadas y urdidas en redes de datos que
determinan la manera en que esas imagenes son vistas y clasificadas.

Deep Hamra devuelve esas imagenes al plano visible a través de una labor artesana que, partiendo de modos artificiales

de ver en la que colecciones de nimeros se convierten en reticulas de pixeles, éstas se vuelven nudos, tramas de lana 'y
yute, y pasadas de canilla por la urdimbre. Al igual que los arabescos de la ornamentacion islamica de la Alhambra fueron
la mas alta expresion del vinculo entre matematica y artesania, la historia del tejer y la computacion quedaron vinculadas
histéricamente en los primeros telares automatizados como los de Jacquard, cuyas tarjetas perforadas son las precursoras de
los programas informaticos y computadores.

El término «deep», profundo, en el campo de la Inteligencia Artificial se refiere a las multiples capas de una red neuronal,
Deep Hamra es una obra que apunta a la multiplicidad de historias visibles e invisibles que se entretejen en ella; la
historia de la Alhambra y sus sucesivas ocupaciones, de las artes textiles y las manos invisibilizadas que las trabajaron, de la

computacion y los procesos informaticos que cada vez mds constituyen nuestras formas de ver.

— Guy Lever

31



32

ELENA ALONSO
S13, R19, 726,, 2016

Escayola, madera de boj, resina, madera de mopane,
madera de ébano y olivo.

Artesano: Francisco Martin Sanchez, tornero de madera.



El ajedrez es, en su reduccién esencial, un juego de
formas y de movimientos. En este sentido, los inicios
de un jugador son esclarecedores: se aprende a
reconocer cada pieza y la manera en que se desplaza.
El resto (las aperturas, las defensas, el estudio de los
finales) es una prolongacién sumamente compleja de
estos dos elementos fundamentales: el calculo de todas
las traslaciones posibles de treinta y dos figuras; de su
armonia y su eficacia.

Asi como los grandes maestros estudian variantes
(qué hubiese pasado si en vez de defender el pe6n
con el alfil lo hubiese protegido con el caballo,
etcétera), Elena Alonso explora en S13, R19, Z26
variaciones de los trebejos del ajedrez y de sus
hipotéticos movimientos. Partiendo de los disenos

del ajedrez arabe, que emplea la geometriay la
sutileza para definir la identidad de las piezas sin

caer en la figuracién, Alonso ha trabajado junto a un
tornero de madera para crear seis trebejos (resina,
boj, mopane, ébano y olivo) que aluden a estas
figuras del ajedrez primitivo y donde la artista juega
con los significados que se atribuyen a las formas:

lo femenino, lo masculino, lo agresivo, lo natural,

lo blando, lo artificial... Las piezas se disponen por
pares en tres superficies de escayola pigmentada —una
de ellas reproduce uno de los alicatados tipicos de

la Alhambra— donde se ha fresado, empleando una
maquina dirigida por control numeérico, el perfil de las
figuras, dejando su recorrido como un rastro.

No es una novedad que el ajedrez interese a los
artistas. Mas alla de sus complejidades tacticas, el juego
esta cargado de simbolos y de inventivas soluciones de
diseno. Un peén no es simplemente un peén como
una ficha de parchis es una ficha. En estos trabajos,
Elena Alonso aborda aquello que hay en el ajedrez que
no es ni la defensa ni el ataque.

— Joaquin Jesus Sanchez
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PATRICIA GOMEZ Y MARIA JESUS GONZALEZ
Matriz Alhambra, 2018

Moldes de escayola.
Artesano: José Roldan Sanchez, escayolista.
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jA desalhambrar!

Lo que media entre los moldes que Luis de Géngora mando sacar de algunas estancias del palacio nazari, precisamente
aquello que le parecian verso o versiculo, al fin y al cabo emblema de su poesia; y esas imagenes que filmara Orson Welles en
su Ciudadano Kane, juego de espejos en el ocaso del poder, ornamento y delito que delata su paseo artificial por los salones
copiados, artificio y su doble, de la alcazaba granadina; lo que media, digo, es la Alhambra, mismamente, o mejor dicho, su
artesania. Porque lo que conocemos como Alhambra no es sélo el palacio nazari que preside la colina roja de Granada, si no
que Alhambra son cada una de sus extensiones en el mundo, los miles de teatros, cafetines, restaurantes, pequenos comercios y
grandes almacenes, tablaos de flamenco y discotecas, todo eso también es la Alhambra, claro.

Enrique Morente decia que si, que funcionaba. En cualquier rincén del mundo, un bar o un café, la falsa arquitectura drabe, la
vista de la Alhambra desde el Albaicin, hay que decirlo, no demasiado bien pinta-da, en Tokio o en Nueva York, en La Habana
o en Bue-nos Aires, en Pari o en Gijon —el alhambrismo tuvo la culpa de que Asturias se llamara la famosa pieza de Albéniz y no
Granada-, alli encontrabamos que estibamos en casa. Y es que “casa” no era tanto Granda o Madrid, ni el hogar familiar, no, la
casa propia eran esas Alhambras que a todo el mundo le parecerian falsas, pero no, eran una verdadera casa.

Uno de los espejismo que provoca el orientalismo, la fantasia teérica de Edward Said, nos hace olvidar como, para las clases
subalternas, esa mezcla de colonialismo y turismo que eran los toépicos del color local, les abrian una brecha en la zona de
dominio de las potentadas clases dominantes locales, que si, también las habia. Alli, entre las formas culturales bastardas del
orientalismo el lumpen encontraba una grieta en la que sobrevivir, incluso un punto de apoyo — una pua de la alambrada- para
empezar a transformar el reparto de las cosas. Felipe Alaiz hablaba de las tapas encuadernadas con motivos orientales que bajo
la rabrica del If de Ruyard Kipling ocultaban las pocas paginas del Manifiesto comunista de Carlos Marx.

En una visita al sindicato de artesanos de Granada, contaba también Alaiz, que conocié a compa-neros de la CNT que se
dedicaban a falsificar viejos artesonados del tiempo de los moros que tanto gustaban a los millonarios americanos. El método
era sencillo, la madera nueva y repujada se enterraba bajo la arena y se les disparaba, asi, con cartuchos ya bocajarro de forma
que los perdigonazos acababan haciendo los mismos boquetes que las polillas, los mismos agujeros que el tiempo. Asi, decia,
también se hace la revolucién.

En muchos sentidos hay que recuperar esa artesania que ha llenado el mundo con la Alhambra. Si, juna, dos, tres Alhambras!
como los viejos revolucionarios pedian juno, dos, tres Vietnam! Pense-mos que en las reproducciones y yeserias de la Alhambra
contienen mas verdad que las paredes del monumento que todavia se presentan como originales. Deleuze y Guattari erraban
al polarizar entre “lo liso” y “lo estriado” las formas de entendimiento del territorio. Lo liso se correspondia con el espacio
libre que permite todavia la invencién politica, lo estriado con el espacio urbano donde ya se encuentra asentado un poder
cualquiera, del tipo que sea. Fue Jorge Luis Borges quién deshizo el entuerto y propuso la superficie labrada del palacio
granadino como ejemplo de espa-cio donde lo liso y lo estriado se hacian indiscernible, un labrado tan tupido en el que
resultaba imposible distinguir entre la incisién y el llano.

Entender estas artesanias, si, es un verdadero ejercicio politico. Por eso, esta es la labor, ja desal-hambrar!, esa es la ensenanza,
ese el aprendizaje.

— Pedro G. Romero
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ASUNCION MOLINOS GORDO
Dunia, Mulk, Yabarut, 2018

Forja mixta, talla y alfareria.

Artesanos: Francisco Javier Barreno Pérez y Miguel Hernando Sanchez, herreros.

Parte Asuncién Molinos Gordo para su trabajo del yamur, uno de los elementos que
caracterizan nuestra percepcion del pasado arquitecténico y que, de algin modo, han
determinado entorno, tradicién y paisaje. Una suerte de recurso solo en apariencia
ornamental, pues su enorme fuerza plastica, simbélica y antropolégica lo erigen en una
colosal fuente de iluminacién creadora contemporanea.

Casi siempre el yamur se construye con tres esferas (ocasionalmente llegan a cinco) de
tamano decreciente, ensartadas en una barra metalica y con una media luna en el extremo
final. Instalados sobre la cipula que corona los alminares, su presencia nos resulta tan
familiar en las construcciones peninsulares derivadas del periodo islamico que apenas
reparamos en ellas. La conversiéon de los minaretes en campanarios modificé la conclusion
de los yamures con la aparicion de cruces y veletas y acab6 por integrarlos en nuestra
memoria visual. Lo atractivo de esas obras es que su funcién taumatirgica y su relaciéon
con el hermetismo y la cdbala sobrepasan con mucho la estricta traza decorativa adscrita
uno u otro ambito religioso.

Muy en consonancia con otros trabajos de Asuncién Molinos, la artista vuelve a
proponernos un ejercicio de apropiacién cultural para en verdad hablarnos de otra

cosa. Lo apotropaico del yamur, su efecto de protecciéon emanado desde lo alto como un
surtidor salvifico, se transforma en un deliberado juego entre la certeza y lo desconocido,
entre lo alegérico y lo concreto, entre lo sofisticado y lo artesanal. Los volimenes rotundos
de las esferas, los propios materiales con los que han sido construidos (bronce, madera

y ceramica), impelen una lectura organizada y cerrada que desafia al espectador y lo
traslada a un nuevo territorio en el que lo incorpéreo se sobrepone a lo concreto.

— Javier del Campo
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La materializacion del gesto.

Toda cosa es el limite de la llama a la que le debe la existencia, asi podria comenzar un texto
que diera cuenta del trabajo que Marta Fernandez Calvo presenta al premio de arte que convoca
Cervezas Alhambra.

La obra que vemos existe por el fuego, uno de los elementos mds enigmaticos que existe, ya que
gracias a €l se producen todos los cambios en la naturaleza. Digamos que ella, la obra, es hija del
fuego y que este, antes que de la madera, es hijo del hombre. Pero ¢;de qué hombre? Del alquimista,
que posee el conocimiento de las llamas y domina su poder trasmutador. Se dice que la alquimia es
una ciencia de iniciados y retirados de la comunién humana en pro de una sociedad masculina que
no recibe de manera directa la ensonaciéon femenina.

Ahora la pregunta seria: ¢en donde se concreta el oficio alquimico y esa ensonacion, o si se prefiere,
esa inspiracion? La respuesta seria: en la obra Cumbres, Costilla, Opal.

Esta consta de tres piezas de vidrio soplado, fruto del encuentro entre un artesano y una artista.
Concebidas, imaginadas o sonadas por Marta, que podria personificar la ensonacién y por Diego,

el alquimista. Resulta curioso como en esta unién los géneros de alguna manera se invierten: ella,

es quien lo fecunda a €l con su idea e interviene su cuerpo, por medio de las instrucciones para la
respiracion, mientras que €l, una vez «inspirado» por ella, sopla, insufla la vida y termina de gestar la
obra en el fuego y en sus manos.

Alo largo de su trayectoria esta artista se ha esforzado por cumplir la promesa de la
‘desmaterializaciéon’ de la obra de arte, concibiéndola como acciones y experiencias tinicas; sin
embargo, esta vez hace el camino inverso para cumplir con la materializacion del gesto.

De esta manera, del acto de ponerse de pie en la ciudad roja de La Alhambra y respirar frente las
montanas surge el anhelo de elevarse aun mas y conseguir lo que parecia imposible: materializar el
gesto de la respiracion en un objeto cristalino.

La tierra y el aire se integran gracias al fuego y crean el vidrio, lo mas parecido a un cristal: la mds
elevada creacion al interior del planeta. Recordemos que solo la tierra es capaz de engendrar en

su seno los cristales. Quizas de ahi surge el afan del arte por imitar a la naturaleza. Pero no solo
eso, gracias a las diversas técnicas la delicada obra de Marta no solo materializa el gesto, sino que
adquiere formas y colores variados, y adopta un cuerpo abstracto como el respirar del cante, el
susurro del viento sobre las cumbres y sus cavidades o la mirada tenida al atardecer de un antiguo y
dorado esplendor.

— Maria Virginia Jaua
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MARTA FERNANDEZ CALVO
Cumbres, costilla, opal, 2018

Cristal.
Artesano: Diego Rodriguez, Real Fabrica de Cristales de la Granja. F.S.P. Centro Nacional del Vidrio.
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FUENTESAL ARENILLAS

Albor, 2022

Artesano: Pedro Barea, ebanista-carpintero en madera de olivo.

Hubo un olivo que decian milagroso en la Granada andalusi. Sus varas florecian al amanecer,
y al ponerse el sol sus frutos ya habian madurado. Una naturaleza radicalmente generosa
proveia de olivas a todo el que quisiera tomarlas de sus ramas. Los peregrinos las recogian
para usarlas como remedios para sus males. Algunas fuentes sitian que el milagro ocurria

a primeros de mayo y alguna gente dejo testimonio de haberlo visto, otros escribieron
haciéndolo existir, cada cual lo situaba en un punto diferente del mapa del antiguo reino de
Granada: Abu Yahya Zakariya al-Qazwini (1203-1283), Abu Hamid Al-Garnati (1073-1090),
Abi Bakr az-Zuhri (finales de la década de 1130), Al-Udri (1003-1085) y otras sin nombre lo
recogen en sus escritos.

El arte es un lugar de atencion. Materiales, técnicas y lenguajes trabajan poniendo en

marcha un ancho espacio de produccién de sentido. Al compartir la percepcion de una

obra se continua el trabajo de ensanchar ese espacio y convertir el arte en conversacion sutil,
tertulia acalorada o experiencia legendaria. Este fluir del lenguaje del arte a veces es denso y
transparente como madera y aceite, tenso y complejo como urdimbre y trama, ligero, magico,
etéreo como el espacio y el vacl, 0. Julia Fuentesal y Pablo M. Arenillas han trabajado para
que el material vuelva a encarnar una parte de su historia y su leyenda. Albor es un comienzo,
esta lectura no es el final.

— Alejandro Simén
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JUAN LOPEZ
Apices, 2020

Papel tintado y estampado, y esculturas de yeso.

Artesano: Benveniste Contermporary, Master Printer.



La Alhambra cuenta con las dos modalidades bésicas de grafia arabe:

la ctfica y la cursiva. No obstante, existe una tercera que podemos
denominar ‘mixta’, resultado de combinar las dos anteriores. Cualquiera
de ellas sirve para dar forma a inscripciones de contenido muy diverso; a
saber:

1. El lema dinastico de los nazaries: «No hay mas vencedor que Allah».
2. Epigrafes de tipo jaculatorio con impetraciones a Allah.

3. Inscripciones votivas con las que se esperan beneficios providenciales.
4. Leyendas regias que incluyen el nombre de un sultan.

5. Aleyas o suras extraidas del Coran.

6. Inscripciones de contenido aforistico que se entienden a modo de
maximas.

7. Epigrafes fundacionales que se asocian a la construcciéon de una
edificacién.

8. Inscripciones funerarias esculpidas en lapidas sepulcrales..

Mencién aparte merecen las leyendas poéticas, compuestas ex profeso o
entresacadas de largas casidas para ser grabadas en un determinado lugar.
Sirve de ejemplo de estas tltimas la inscripcién que el artista ha tomado
como modelo para estampar en papel uno de los veinticuatro versos del
poema grabado en la Sala de Dos Hermanas, atribuido a Ibn Zamrak, uno
de los tres grandes poetas de la Alhambra:

«Son tan bellas sus columnas en todo que ya vuelan proverbios con su
fama».

Resultado de ello, las palabras del patrén original, encerradas en un
medallén, han perdido su cardcter comunicativo y su valor semantico en
la obra Apices para dar paso a una visualizaciéon basada en la forma, el
volumen y la composicion.

— Juan Castilla Brazales

43



JULIA HUETE
De dos cuerpos vengo, 2021

Doble tejido de lino y seda estructura-bastidor de madera..

Artesanas/os: Inés Rodriguez Rodriguez, del Taller Inés RiR & Co
Disefio Textil Artesano. Belategui Regueiro, Luisa Estévez y Oscar
Montero, disefo textil, tejedoras/es.

Julia Huete ha ideado dos pares de bastidores de madera de castano sobre los que se tensan
una coleccion de cuatro tapices, combinados de dos en dos y diferentes en cada cara. Los
tejidos estan inspirados en los lampas nazaries, un tipo de pano labrado en seda, formado por
dos urdimbres, de base y de ligamento, lo que permite la elaboracién de un diseno por su
anverso y reverso. Con esta estructura, los lampds se sumaban a los elementos que modulaban
el habitar en las estancias de la Alhambra pero que también se sumaban al programa de color,
caligrafia y arquitectura del palacio.

A través del titulo, extraido de un verso de la pelicula Aguaespejo granadino, 1953-1955, de
Val del Omar, la artista une el concepto de “vision tdctil” del cineasta, en el que la imagen
visual y la palabra sonora se vuelven hapticas, perceptibles también a través del tacto. De esta
manera Huete compone un poema de formas geométricas, color y materia en el espacio para
proponer otros parametros diferentes a la 16gica cognitiva, a través de un hacer tecnolégico
en colaboracién con los artesanos gallegos Inés Rodriguez y Belategui Regueiro (textiles) y
Cayetano Luis Salvia Vicos (ebanista). Esta obra se articula en la lectura, en la interrelaciéon
de seres que las escriben y las leen, las potencialidades de la idea, permitiendo una
reconfiguracion poética de nuestra relacion espacial, visual y tactil con lo que nos rodea, con
el pasado -la tradicion de los saberes y haceres granadinos- y el presente -la relaciéon de haceres
artesanales contemporaneos y la practica artistica-, prefigurando nuevas combinaciones
futuras. “La capacidad enunciativa de la forma abstracta y las unidades minimas narrativas

y materiales”, en sus propias palabras, nos permitirian una reconfiguracién radical de la
realidad y nuestras formas de vida.

— Marta Ramos-Yzquierdo
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JACOBO CASTELLANO
Aljibe,, 2016-2017

Ceramica, roble y lino.

Artesano: Raul Castillo, ceramista.

Entender los materiales, con precision

Las canalizaciones de los nazaries eran ingenierias de gran precisiéon que repartian el agua para regular

la distribucién del liquido elemento a las viviendas del Albaicin. Jacobo Castellano estudi6 Bellas Artes en
Granada y es en ese tiempo cuando comenzo6 a interesarse por el aljibe, construccién hidraulica emblematica
que ha dejado su legado patrimonial en el rico pasado arabe de la ciudad granadina.

La geometria, tan presente en la arquitectura y la decoracion arabe, resurge aqui en una pieza de materiales
humildes: barro, terracota, madera y ceramica, este Gltimo elemento, fruto de la colaboracién con un
artesano granadino. Esta construccion tiene el agua como fondo sonoro imperceptible, protagonista invisible
de esta escultura de resonancias brancussianas, a modo de columna-homenaje a la ciudad de Granaday a su
herencia nazari.

Una cierta tensiéon entre términos aparentemente lejanos como lo monumental y lo efimero es marca del
trabajo de Castellano: sencilla, practicamente desnuda, esta escultura tiene su base en la tradicion artesanal,
en unos patrones de elegante geometria que se repiten elevandose en altura, en un equilibrio inestable y
precario, en una fusién de materiales pobres y nobles, tenidos de colores aridos: ocres, naranjas y terrosos,
reflejos de la Alhambra que tiene como espejo enfrente el Albaicin. Un paisaje en forma de columna, en esa
conjuncién de humildad y riqueza tan bien moldeada por Jacobo Castellano: artesania en maytsculas.

— Virginia Torrente
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BELEN RODRIGUEZ
Hoja verso, 2020

Textiles.

Artesanos: The Dyer's House. Escuela de Fibras & Tintes naturales.

Pantone surgié como repertorio de nominacién del color donde cada tono es identificado sistemdticamente
por un codigo alfanumérico que lo registra con exactitud. Hoja verso, el proyecto desarrollado por Belén
Rodriguez se orienta exactamente en el sentido contrario: empleando pigmentos naturales, inclasificables
en una cadena logica, tiende a recrear la poesia inefable del color, su cardcter tnico e irrepetible, la
imposibilidad de su transmisién exacta.

Pantone pertenece al ambito cultural del capitalismo industrial y su necesidad imperiosa de estandarizaciéon
para la produccion en serie; el arte del color de Belén pertenece al de la conciencia de la naturaleza y al
regreso a una artesania capaz de suscitar la emocién de su imprecision, su apertura al mundo y a los procesos
de entropia e incertidumbre con los que se expresa el espacio natural. Ademads, frente a la globalidad
indiferenciada de Pantone, Hoja verso es sensible a la localizacién del color y la atencién a los recursos de un
espacio concreto.

La pieza de Belén Rodriguez esta basada en la tintura de telas de algodén con pigmentos naturales
provenientes del granado y otros vegetales descritos en Esplendor del jardin y recreo de las mentes de Al-
Tignari, botdnico y poeta granadino del siglo XI. Con este repertorio, Belén ha formado una enciclopedia
vegetal, un libro de paisajes monocromos, una guia cromdtica de paseos por el entorno de Granada. Cada
hoja es un lugar concreto, un suelo, una luz, un microclima, el destilado de todo un paisaje. Contiene la
maxima concreciéon cromdtica y la maxima abstraccion formal. No necesita recrear la forma de los drboles o
las nubes. Son los colores de la naturaleza que todo lo abarcan. Cada hoja de su libro es el paisaje pintandose
a si mismo.

— Francisco Javier San Martin
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DIEGO DELAS
Espejo (Castillo Rojo), 2020

Enebro, olmo, nogal, roble, cerezo, pino y lacas sobre madera de fresno.

Artesano: Pedro Izquierdo, taller de Angel Pérez.

Del tamano de un portén, pero armado como un forjado antiguo de madera —con su
estructura, entarimado y superficie acabada en mosaico de listones ordenados—, Espejo se
presenta como una suerte de suelo levantado e izado, (un fragmento de una casa) despegado
de su ser, que nos saluda con aire de gran mesa de juego.

También compone una cadeneta de palabras: enebro, olmo, fresno, roble, nogal, todo en un
continuo de piezas viejas —antano aparcadas en una ebanisteria centenaria— que se reordenan
ahora en damero que es a la par suelo, diagrama (quizds también juguete y rayuela), pero
sobre todo un mapa, un dibujo ilusionado de recuperados descartes.

Espejo (Castillo Rojo) mira a una Alhambra que se piensa maquina mnemotécnica y de
imaginar donde el crecimiento organico a lo largo de siglos de pavimentos, suelos, parterres,
acequias, estanques y demas superficies del palacio granadino, configuran y dibujan un plano
abatido, un mapa generador de infinitos cuentos, reflejados en sus bévedas, bodegas, rincones
y arcos.

Con un pie en la tradicién y otro en la especulacion este diagrama quisiera ser mueble,
cercano al raso y al asueto de la tarde, casi un dibujo realizado en el patio de albero que
especula con lo que ocurre mas arriba, en otro plano, quizas, visto desde arriba. Una especie
de damero con inserciones y figuras primigenias —tallado en maderas desechadas, extintas

o poco corrientes, de dificil labranza, remolonas—, se despliega en plano y juego pictérico,
obsesionado con el contar historias: la de su génesis, y quizas alguna otra mas.

— Luis Fernandez Galiano
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LEONOR SERRANO RIVAS
Arabesque, 2020

Madera, hierro, hilo de lana y estampacion.

Artesanos: José Ignacio Garcia, Real Fabrica de
Tapices; Antonio Iglesias, ebanista; y Mehdi Ouahmane,
Atelier Kissaria.

A pesar de su inerte apariencia, las piedras vibran, asi la Alhambra. A pesar de la tension de la urdimbre sujeta

a la madera, los hilos se mueven mientras el tiempo transita hacia un pasado y un futuro siempre presentes. Asi
Arabesque de Leonor Serrano Rivas, un palimpsesto que, aunque viene de mas lejos, empieza en la Alhambra
cuando en cierta ocasién fue escenario de los Ballets Russes de Sergei Diaghilev. Leonor recoge el momento en
que los movimientos de los bailarines —y sus trajes sutiles y etéreos— dibujan esas figuras magicas que en ballet no
eran muy distintas a los ornamentos islamicos que les rodeaban. En el viaje hasta su propia escena, la artista plasma
el momento extraordinario en el que los bailarines crean esas lineas dindmicas —entendidas y vividas como fuerza,
conocimiento y belleza— y las lleva a Tanger donde artesanos tejedores le ayudan a construir —gracias a un oficio
que ha recorrido siglos y culturas—, una urdimbre en la que fija dibujos ornamentales.

El pentltimo viaje la lleva a la Real Fabrica de Tapices donde expertos artesanos tejen valiosas alfombras. Alli
construirad los marcos que mantienen esas piezas en pie siguiendo modelos de telares y haciendo posible que los
hilos se entremezclen al menor movimiento sin perder la estructura, lo que hara palpitar ante nuestros ojos los
arabescos dibujados.

Como una tela que se adapta a una carcasa, a un cuerpo de madera, Arabesque es una figura que consta de lineas
y formas presas en un sinfin de hilos de lana serigrafiada: barras, 6valos y tambores que, entre la urdimbre del telar
se mantienen tensionados, como la bailarina, a punto de volver a entrar en movimiento. En este nuevo cuerpo el
telar desordena sus plasmados ornamentos, entretejiéndolos y adaptandose a esta nueva piel. Suspendida en el
aire, la pieza construida por Leonor Serrano Rivas vibra como el equilibrio sereno de ese conocido paso de baile
que convierte al bailarin en pdjaro.

— Teresa Lanceta
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Los tres conceptos que configuran el titulo escogido por Monica Planes (Barcelona, 1992)
ofrecen, desde la literalidad, toda la informaciéon que podemos necesitar para situarnos ante
su instalacion escultérica. Para empezar, tenemos el “auca”, una referencia culturalmente
vinculada a Catalunya que, mediante un simil preciso — el auca d’arts i oficis — atina arte y
artesania para anunciarnos una metodologia narrativa. A continuacién, Granada nos marca
el contexto y nos delimita la ubicacién. Por ultimo, la especificaciéon entre paréntesis — el
verdadero titulo — nos desvela el movimiento continuo, reivindicando asi una condicién
performativa que parece erigirse en hilo conductor del proyecto.

Monica Planes nos ofrece aqui un auca objetual que incide de un modo particular en cuatro
estilos arquitectonicos representativos de Granada. Escogidos por la artista tras analizarlos

y recorrerlos en uno de sus viajes a la ciudad, las cuatro arquitecturas sintetizan una parte
importante de la historia de la ciudad: el Banuelo de etapa ziri (siglo XI), la Alcazaba de la
Alhambra del periodo nazari (siglo XIII), la Casa Horno de Oro de época morisca (Siglo XV)
y, por ultimo, el Palacio Carvajal, edificio manierista fechado entre los siglos XVI y XVII.

En definitiva, vemos como la experiencia directa de cada arquitectura es el motivo que

lleva a la artista a establecer un conjunto de relaciones fortuitas entre la ceramicay

algunos materiales significativos para la construccion y posterior evolucion de los edificios
seleccionados. En su insta- lacién, cada uno de estos espacios serd representado por un cuerpo
de ceramica torneada dividido en dos partes: una base y una cubierta. Precisamente, sera
justo esa zona de friccién entre ambas piezas donde la artista decide anadir el material que
facilitara o sustentara la unién entre ellas. Por distintos, la ceramica convivira con el cemento,
el yeso, la madera y el hierro.

— David Armengol
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MONICA PLANES
Auca de Granada (en cuatro puertas giratorias), 2019

Ceramica torneada y urdida.
Artesano: Santiago Planella Domenech.
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JOSE MIGUEL PERENIGUEZ
Senas y Sonidos del Palacio Rojo (leones/reyes/abencerrajes), 2017

Madera (pino de Oregén, nogal americano, haya, ukola, tilo, caoba, ébano, sapel y y contrachapado), cuerdas
de tripa, cable, crin de caballo, espuma de aislamiento acUstico y bisagras de metal.

Artesano: Pablo Fernandez Romero, luthier.

Acerca de Senias y Sonidos del Palacio Rojo

La obra de J. M. Pereniguez parte de laréplica libre de algunos de los espacios de la Alhambra que

el arquitecto Owen Jones construy6 en 1851, tras la Great Exhibition en Londres. El proyecto de
Jones resaltaba pautas y patrones atemporales, con un énfasis en lo abstracto frente a lo sensorial que
supone un acercamiento hacia las réplicas desmaterializadas, reducidas a namero y sonido, que aqui
propone el artista.

En esta obra, Pereniguez establece una relacién directa entre aspectos métricos de un edificio
arquitecténico, la Alhambra, con el sonido. Lo hace a través del monocordio, un instrumento
musical cuya invencion se atribuye a Pitdgoras, y que establece una relaciéon entre los intervalos
consonantes de la escala musical y algunas fracciones formadas por nimero naturales sucesivos.
De esta forma, gracias al fundamento numérico comun, es posible traducir las dimensiones de un
espacio a sonido.

El artista juega ademas con la decoracién aplicada sobre los instrumentos. Al igual que en otros
trabajos recientes, utiliza técnicas artesanales para producir obras a medio camino entre la escultura
y el objeto funcional. En ellas, tal y como sucedia con los maestros maestros artesanos del arte
islamico, el ornamento no se entiende como una aplicacién anadida a la forma basica, sino como
parte estructurante de la misma.

— Juan Serrano
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KIKO PEREZ2
El holandés errante, 2018.

Cemento.

Artesano: Gabriel Fabregas.

La materializacion del gesto.

La obra de Kiko Pérez intuye la sintesis y el encuentro entre la tradicion alicatadora nazari y la visién
cartesiana y policromatica de su propia cotidiania plastica.

Esta imagen sintética se logra mediante la realizacién de un pavimento de baldosa hidraulica de unidades de
20 x 20 cm que utiliza para formar mo6dulos variantes y combinatorios.

Kiko afronta la realizacion artesanal desde su génesis; el proceso incluye desde la construccion
infraestructural de una prensa hidraulica, la seleccién, cribado y manufactura de los aridos y sus
granulometrias, el tenido intuitivo de estos, su colada y su prensado hasta el lento fraguado puzo-lanico de
cada pieza.

En esta practica Kiko, impresionado por el alicatado hispano-musulman, explora y analiza cada detalle del
proceso en el que, ejerce de improvisado alarife construyendo un diagrama de reticulas, colores y multiplos
que posteriormente combinard como un Jeu de pousse-pousse dando forma a este enlosado particular. El
proceso consiste en un doble juego combinatorio, el primero fabrican-do las entidades menores coloreando
cada seccion sin un esquema determinado; el segundo, transcurrido un mes de fraguado, encontrandose de
nuevo con estas unidades para conformar una supra-entidad musivaria.

— Pancho Lapeia
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LAIA ESTRUCH MATA

Zocalo, 2020

Barro cocido.

Artesano: Eloi Bonadona

Laia Estruch se aproxima al objeto escultérico como si se tratara de un dispositivo de
producciéon sonora y experimentacion vocal. En Zoécalo, la artista toma como referencia las
cubiertas horadadas y abovedadas de los banos del Palacio de Comares, en la Alhambra, y
del Hammam al-Yawza, también conocido como El Banuelo, para construir una estructura
cilindrica, modular y hueca que en su apariencia y manejo recuerda a un instrumento de
viento. Por un lado, una serie de aperturas permiten proyectar y modular la voz, por el otro,
las cualidades formales del objeto definen un protocolo de accién. Coincidiendo con el inicio
del proceso de produccién de dicha estructura, Estruch se interesé por la tradicion alfarera
local del pueblo de Quart, en Girona. Esta investigacion atane a las técnicas ancestrales de
coccién del barro, pero también a los elementos decorativos y funcionales que componen
la sintaxis de la alfareria tradicional. En Zécalo varios de estos elementos se organizan
libremente en la superficie de las piezas con la intencién de poner en danza un lenguaje,

el de la ceramica popular, que parece cobrar sentido a partir de su infinita e invariable
repeticion a través del tiempo. El trabajo vocal de Estruch a menudo se manifiesta de un
modo similar: como un desbordamiento del lenguaje que encuentra en las estructuras que
lo sostienen una posibilidad de contencién. Una escultura hablada que, en la reiteracion

de palabras y motivos, y en su mixtificaciéon, encuentra una estrategia para alterar el orden
racional.

— Marc Navarro

61









~ % ~

DEJAEN Alhambra BANOS ARABES

Palacio de Villardompardo ¢ Jaén




