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Historias del diseno
grafico suizo

En un estuche de tres volumenes mas un cuaderno adicional, las
688 paginas de Swiss Graphic Design Histories, presentan una
nueva vision —no cronolégica— de la historia del diseno grafico
en Suiza, “una redefinicion completamente nueva del panorama
del disefo grafico de Suiza”, segun sus editores. Este libro ha
sido recientemente publicado en inglés por Scheidegger &
Spiess, editorial suiza especializada en arte, disefio, fotografia y
arquitectura, tanto en papel como en version digital abierta
disponible bajo licencia Creative Commons no comercial. El
diseno ha corrido a cargo de Simone Farnery Naime Schalcher;
las tipografias empleadas han sido Starling Booky Unica 77y
diversos papeles, entre ellos: Profilbulk 1.0de 80y 115 g.0
Daunendruxk 1.5 white de 120.

Esta basado en el proyecto de investigacion “Disefio grafico
suizo y tipografia revisitada” que reunio durante cuatro afnos a
doce investigadores de siete universidades suizas, junto a otros
doce investigadores asociados, en torno a una cartografia
historicista del disefo grafico helvético desde 1925 hasta la
escenaactual.

Uno de los principios del trabajo de investigacion fue centrarse
en eventos, lugares y redes en vez de autores y sus obras, en
analisis de casos basados en piezas de disefo en lugar de
investigaciones monograficas. Asi, el resultado es un
compendio de numerosas reflexiones y narraciones, algunas a
pequena escala, con una nutrida coleccion de 263 imagenes,
que al igual que la mayoria de la base documental, es material
inédito. Dieciseéis son los autores de este libro, que a través de
unidades tematicas independientes, conectadas por un sistema
de palabras clave, conforman una valoracion del statu quo del
diseno grafico suizo. A su vez, cuestionan en cierto modo el
canon que tenemos asumido de un estilo concreto, una estética
que se hizo famosa ya en las décadas de los 50,60y 70, y que
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desde entonces no ha dejado de influir a nivel internacional. La
trascendencia de los disenadores y tipodgrafos suizos es patente
en la historiografia occidental del disefo.

El primer volumen, “Visual Arguments” (Argumentos Visuales),
esta compuesto por veinticinco articulos tematicos e
independientes en torno a la praxis del diseno graficoy la
tipografia, también como lenguaje publicitario, desde el principio
del siglo XX hasta el XXI. La informacion se obtuvo de fuentes
primarias (colecciones privadas y archivos de instituciones), y
los argumentos, generosos con las imagenes (obra grafica,
tipografica, fotografica, libros, revistas, documentos oficiales o
trabajos de estudiantes), son sintéticos en el desarrollo
informativo y analitico. Este primer volumen estructuray
desarrolla mini ensayos a partir de las imagenes, items que
como tal nunca habian sido sujeto epistémico en la historia del
diseno, y que no se limitan a la “metanarrativa” del tépico estilo
suizo.

Anuncios publicitarios, trabajos de estudiantes, catalogo
tipografico, documentos legales, diagrama cronolégico,
ejercicios basicos, revistas de estudiantes, tablas de horarios,
diseno de exposiciones, porfolios, catalogos de premios e
incluso tarjetas de Navidad, son algunos de esos veinticinco
temas, cuyo punto de encuentro ha sido también visibilizar
aspectos de territorios no narrados, por desconocimiento, estar
ocultos u olvidados, o incluso intencionadamente reprimidos.

Uno de los objetivos explicitados del libro es no estar iUnicamente
al servicio de los investigadores € historiadores del disefio en un
ambito cientifico, sino conectar también con los disenadores y
profesionales de la comunicacion grafica. “Multiple Voices”
(Mltiples Voces), el segundo volumen, recoge ademas de
discursos o actas, una serie de entrevistas, seleccionadasy con
extractos de la gran cantidad que se realizaron en lafase de
investigacion a disefadores, colaboradores y clientes. Estas
voces rompen el discurso lineal, aportan ideas y nuevas
perspectivas respecto a los pioneros e iconos del disefio grafico
en Suiza. Sin interpretaciones. Tan solo contextualizando las
mismas. Es de nuevo parte de una historia, parcial y
personalizada, que se estructura sobre once items:
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asociaciones, premios, carreras, clientes, colaboraciones,
género, ubicacion, estudio, swiss made, formacion y tipografia.
Este libro reivindica que el comprendery saber de disefo,
ademas de la informacion visual y el texto historico, requiere de
los relatos verbales, conversaciones y debates de sus
protagonistas.

“Tempting Terms” (Términos Tentadores) es el tercer libroy se
compone de dieciséis ensayos independientes entre si, mas
introduccion, referidos al territorio de la profesion del disefio y su
terminologia respecto a unaidentidad nacional. Titulos como
“Los primeros anos del premio nacional de carteles”, “Las
ventajas de trabajar en el otro lado de los Alpes”, “Debatiendo el
papel del coleccionista de carteles Fred Schneckenburgeren la
historiografia del diseno grafico suizo”, “Diseno grafico en el
contexto de una institucion de arte contemporaneo”, “Rastreo de
los intercambios entre la tipografia modernista y escritura suiza”
0 “Comisariar Suiza como una nacion de disefio grafico en 1925”
son algunos de los recorridos que plantea.

El conjunto se complementa con un cuaderno de sesentay siete
paginas que incluye el articulo “A Never-ending Story: From the
History of Swiss Graphic Design to Swiss Graphic Design
Histories”, informacion sobre los autores con una breve
anotacion curricular, unindice de las palabras clave, otro de
abreviaturas y acronimos, referencias bibliograficas,
agradecimientos y créditos de la obra.

Swiss Graphic Design Histories, ademas de aportar material
grafico inédito y una nueva reflexion salteaday no lineal del
poliédrico pasadoy presente de su diseno grafico, abre una via
epistemoldgica—aplicable a otros territorios— a historiadores y
docentes, asi como a los propios profesionales del diseno, que
sin duda ampliaran su vision respecto al canon helvéticoy el
diseno occidental.

Boke Bazan

Doctorando en Historia del Arte
Universitat de Valéncia
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Martinez-Martinez, C. Rafael.

Lola Castello: Belleza y funcion,

Castelld: Publicacions de la
Universitat Jaume I. Servei de
Comunicacio i Publicacions;
Ajuntament de Castelld,
2021,132 pags., ISBN:978-
84-18432-95-8 (paper)/ ISBN:
978-84-18432-96-5 (pdf).

Lola Castelld Belleza y funcion és una breu pero concisa
monografia sobre la dissenyadora valenciana Lola Castelld
(Aielo de Malferit, 1947). El seu autor és C. Rafael Martinez-
Martinez, actual secretari de redaccio d’aquesta revista i
doctorand de la Universitat de Valéncia. Ledicio del llibre es
presenta en castella amb una traducci6 al valenciaial’anglés i
consta de deu capitols.

Elllibre, perd, comenga amb un prefaci escrit per Marcelo
Leslabay. Aquest inicia el treball amb una interessant descripcio
de la vida de la dissenyadora, fent una breu referéncia a les
diferents Loles que hi ha hagut al llarg de la seua vida (I'estudiant,
'emprenedora, lempresaria, la dissenyadora i la referent del seu
col-lectiu). Es interessant perqué tot i que després al llarg del
llibre tracta aquests temes, en aquesta introduccio, I'autor
provoca un sentiment de tendresa i admiracio per una dona forta
aquili hatocat lluitar a tres bandes. D’'una banda per voler ser
dissenyadora en un moment on alguns arquitectes com Rafael
Tamarit Pitarch comencaven a deixar palesa la importancia del
disseny, i sobre tot la necessitat dels dissenyadors. D’altra banda
perqué decideix ser dissenyadora en un moment on el disseny
era un camp professional eminentment masculi. | per si no fos
prou, el fet de ser dona i de desenvolupar-se professionalment
durant els ultims anys de la dictadura franquista i el principi de la
Transicié democratica, amb tot el que aquests canvis
comporten.

El primer capitol del llibre de Martinez-Martinez, que portacom a
titol “Origens i formacié (1947-1969)”, descriu breument els seus
anys a Barreiraia'Escola d’Arts i Oficis (escoles on es forma
com adissenyadora d’interiors), i les seues primeres inquietuds.
Al segon capitol, “Del disseny d’interiors al disseny de producte i
elmon de lempresa (1970-1979)”, explica com des dels primers
passos professionals com a dissenyadora d’interiors Lola no
para de créixer i de reinventar-se. Fa especial émfasiala
constancia, la lluita i els incansables intents de Lolai el seu
company Vicent Martinez per fer-se un lloc en el mercat i dedicar-
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se al mén del disseny. Per la qual cosa, explica, després d’'un
timid comencament amb el Grupo Huella (primer projecte de
Lola Castelldi Vicent Martinez), i del naixement de Nuc (creat per
la necessitat i les ganes de joves dissenyadors d’associar-se
entre ells per a ajudar-se i autoformar-se) i Pam i Mig, acaben
creant 'empresa que els portara reconeixement tant nacional
com internacional i els situara al lloc d’un gran i just
reconeixement, Punt Mobles.

En el seglient capitol, “Fundacio de Punt Mobles i disseny de
producte (1980-1989)”, I'autor deixa palés el millorament de la
técnicailalluita de Lola Castelld per aconseguir I'equilibri entre
allo belli allo practic. Seguidament, en el seglient capitol
anomenat “La consolidacié (1990-1999)” explica el moment en
que Lola Castellé aconsegueix consolidar-se i ser una
dissenyadora reconeguda mundialment per peces com la cadira
Nit, que sera elegida per 'arquitecte Arata Isozaki (Premi Pritzker
en 2019) per conformar ’Anuari de Disseny Internacional en
I'edicio de 1988.

Lultim capitol que porta com a titol “Un final inesperat (2000-
2019)”, l'autortracta dels anys de la venda de 'empresa de Punt
Mobles ide lajubilacié de Lola Castellé després de la terrible crisi
economica de 2008.

Ledicio d’aquest treball acaba amb dos esquemes cronologics
que ens ajuden a entendre millor la produccié i la vida de la nostra
dissenyadora, d’'una banda com ainteriorista (que va des de
I'any 1994 fins al 2008), i d’altra banda els projectes que ha portat
aterme com a dissenyadora de producte des de I'any 1982 fins

al 2010.

Considerem que aquest és un treball necessari per a entendre la
historia del disseny valencia. Lola Castell6 és un element clau en
el Disseny Valencia, no sols és un referent de dona lluitadora,
valenta i compromesa sind també ho és en I'ambit del disseny.
En el llibre es plasma perfectament com Lola, es vincula als
moviments socials i ales noves corrents culturals i pensa que el
disseny pot ser una ferramenta potent per canviar la societat,
fugint de les banalitats de la creativitat, descobreix I'auténtic
procés del desenvolupament del disseny en laincorporacio de

ARXIU #1 2022 ISSN: 29561-9810 elSSN: 2952-0460 128



Pionera del disseny

la sensibilitat del mercat a la definicio del producte. Aquesta obra
biografica, tot i que és breu, és fonamental per entendre I'activitat
dissenyadorai personal de Lola Castellé. De manera concisa
dona elements claus per conéixer-la i reconéixer el seu treball,
tant per la referéncia productiva com per la seua capacitat
humanai professional que li ha permés posicionar-se i aguantar
en el sector com a referent.

Maria Caselles Herreros

Master Universitari en Historia Contemporania
Universitat de Valéncia

ARXIU #1 2022 ISSN: 29561-9810 elSSN: 2952-0460 129



GGrandes historias
tipograficas

Simon Loxley, La belleza de los
tipos, Campgrafic, Valencia,
2021, 252 p., ISBN 978-84-
96657-59.

Desde hace ya algun tiempo nos hemos acostumbrado a los
rankings o listas que tratan de clasificarlo practicamente todo. Es
muy facil encontrar en cualquier medio, y muy especialmente en
internet, innumerables listas que pretenden servir de utilidad
para establecer criterios y ordenar la informacion, del mismo
modo que en el siglo XVIII proliferaron las resenas de libros como
consecuencia de la sobreabundancia de material impreso
resultante de laimparable evolucion del arte tipografico, y de la
necesidad de aliviar el inmenso trabajo de leer la multitud de
obras publicadas en todas las disciplinas. Pero a diferencia de
los rankings que se rigen por criterios mas o menos objetivos,
nos atraen especialmente aquellas listas en las que entran en
juego valoraciones personales y que resultan discutibles, como
por ejemplo las de los mejores libros del ano, del sigloo de la
historia, de las peliculas o series mejor valoradas, o incluso de
los mejores futbolistas de todos los tiempos. Es probable que
todas estas listas entren en desavenencia con nuestros propios
criterios en no pocos aspectos, pero con toda seguridad
coincidiran en muchos otros con la opinidén mayoritaria.

Como indica el autor del libro que aqui se resefia, la tipografia no
se halibrado de esta moda desde el momento en el que los
ordenadores personales permitieron el acceso generalizado al
uso de las fuentes. La popularizacion del material tipografico en
la era digital no siempre ha tenido efectos positivos, y no solo por
los malos usos asociados al desconocimiento de unas practicas
que hasta entonces eran de domino exclusivo de los
profesionales de las artes graficas, sino también porque ha
propiciado la difusion de valoraciones maniqueas que no
siempre han tenido en cuenta el contexto cultural asociado a
cada fuente. Seguramente no existe mejor antidoto para
minimizar los efectos de juicios extremos y clasificaciones
superficiales que aportaciones como las del profesor inglés
Simon Loxley que, pese a presentarse en forma de lista, o de
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seleccion personal, se convierte en una magnifica guia para
hacer frente al desbarajuste que parece dominar el universo
tipografico, ahora ya exclusivamente vinculado al ambito digital.

La belleza de los tipos presenta el analisis histdrico de cincuenta
fuentes que cubren mas de quinientos anos de historia de la
tipografia, des de los antiguos tipos moviles usados por
Gutenberg parala Biblia de 42 lineas hasta algunas de las
fuentes digitales mas recientes. Aungue Loxley no pretende que
su libro sea entendido como un ranking, nitampoco presentar
las cincuenta mejores tipografias de la historia, no cabe duda de
que como cualquier lista que se precie incluye algunas fuentes
que entrarian en cualquier seleccion, especialmente aquellas
que son parte del canon tipografico y que, como seindicaen el
libro, la tradicion ha aceptado como pilares duraderos para texto
o titulares. No pueden faltar por lo tanto los tipos romanos de
Nicolas Jenson, o la primera letra cursiva, la que Francesco
Griffo grabd para el insigne impresor Aldo Manucio en los ultimos
suspiros del periodo incunable, tampoco la letra gética Fraktur,
los delicados e influyentes caracteres renacentistas de Claude
Garamond, los de William Caslon y John Baskerville, o la
admirada letra moderna de Giambattista Bodoni, sin olvidar las
mas famosas tipografias de palo seco del siglo XX, como la
Futura, de Paul Renner, o la Helvetica, de Max Miedinger, la
Unica, apunta el autor, de la que se ha hecho un largometraje.

Siatendemos a esta misma tradicion, y a la influencia que han
ejercido en la evolucion del disefo de la letra, también podrian
formar parte de cualquier lista otros tipos clasicos como los
disenos barrocos de Miklos Kis, la propuesta racionalista de la
Romain du Roi, los grabados por Pierre-Simon Fournier o los de
la familia Didot, e incluso los de Jerénimo Gil, el mas original de
los punzonistas espafoles del siglo XVIII. Pero no olvidemos que
se trata de una seleccion personal, la cual l6gicamente esta
condicionada por el marco cultural anglosajon de referencia del
autor, y muy especialmente por la tradicion tipografica inglesa.
Esto no implica de todas formas que esta aportacion pueda
resultar ajena alos intereses de los lectores de otros ambitos
geograficos porque, si exceptuamos unos pocos casos, como la
fuente Transport, la tipografia de la senalizacion vial de Gran
Bretana, las fuentes del Chanel 4, el canal britanico de television,
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o la Guardian Egyptian, la letra para uno de los redisefos del
periédico The Guardian, resultaria insensato tachar de localista
la seleccidn de Loxley. El motivo resulta evidente: la gran
relevancia de la industria tipografica inglesa durante el siglo XXy,
muy especialmente, la hegemonia de la tradicion anglosajona en
los estudios sobre la historia de la tipografia.

Lo cierto es que Simon Loxley es un digno sucesor de la escuela
inglesa que establecio los preceptos fundacionales de la historia
de laletra de imprenta, cuyos origenes cabe vincular
principalmente con el programa de recreaciones histoéricas de la
compania Monotype para afiadir a sus nuevos equipos los
caracteres que se habian utilizado con mayor éxito en
composicion manual. Parece légico que los principales
representantes de esta tendencia historiografica, Stanley
Morison, Beatrice Warde o Harry Carter, aparezcan con
frecuencia en el libro de Loxley, asi como también que se
expligue el proceso creativo de algunas de las mas exitosas
fuentes producidas por Monotype para composicion mecanica,
como la Garamond (que en realidad se inspiraba en los tipos de
Jean Jannon), Arrighi, Times New Roman o Gill Sans. También
resultaindiscutible que en la seleccion de Loxley se incluyan los
tipos Golden y Doves, disefiador ambos por iniciativa de William
Morris y Emery Walker, a partir de los modelos de Jenson, para
sus respectivas imprentas artesanales, o incluso los de los
prolificos disefiadores norteamericanos Bruce Rogers
(Centaur), Frederic Goudy (Goudy Old Style) y Morris Fuller
Benton (Cloister Black, Souvenir, Broadway).

No resultaria justo sin embargo obviar en esta enumeracion de
las tipografias seleccionadas por Loxley los caracteres surgidos
en ambitos distintos a los de su brillante tarea investigadora que
se ha materializado en monografias tan relevantes como
Printer’s Devil: the life and the work of Frederic Warde (2013) y
Emery Walker: arts, crafts and a world in motion (2019). Cabria
destacar por ejemplo el tipo Neuland, del prestigioso caligrafo
aleman Rudolf Koch, Calypso y Antique Olive, del famoso
disenador francés Roger Excoffon, o el inevitable y vilipendiado
Comic Sans, de Vincent Connare. Finalmente cabe mencionar la
inclusion del tipo Super Veloz, de Joan Trochut, que se debe ala
relevancia de esta tipografia modular del impresor catalan pero
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también a los vinculos de Loxley con Espanay América latina,
asi como a su conocimiento de lalengua castellana, y que
confirma la aparicion de las fuentes digitales Zulia, del
venezolano José Luis Joluvian, y Piel Script, del argentino
Alejandro Paul.

Nos encontramos en definitiva ante un libro de gran erudicion,
que destaca por saber encontrar las grandes historias que se
esconden en cada una de las letras seleccionadas y por situarlas
en su contexto histérico y cultural. Se trata al mismo tiempo de
unalectura muy entretenida, por las muchas imagenes que
muestran las sutilezas de los tipos y los ambitos en los que se
han utilizado, pero muy especialmente por la brillante capacidad
narrativa de Loxley, de quien en varias ocasiones se ha dicho que
dispone de las habilidades de un novelista, como ya demostro
en La historia secreta de las letras (2008), el primero de los libros
publicados en traduccion al castellano por la exitosa y ya longeva
editorial valenciana Campgrafic, la cual suma con esta nueva
obra del autor inglés un acierto mas a su selecto catalogo sobre
tipografia y disefo.

Albert Corbeto
Eina. Centre Universitari de Disseny i Art de Barcelona
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Carmen Gaitan Salinas (1987) es investigadoraen el
Departamento de Historia del Arte de la Universidad
Complutense de Madrid. Doctora en Historia Contemporanea,
realizé su tesis doctoral Las artistas del exilio republicano
espariol. El refugio latinoamericano, publicada por Catedraen el
ano 2009. Ademas, es coeditora de la edicion critica de Mi vida
de Victorina Duran, publicada en Madrid por la Residencia de
Estudiantes en 2018. En 2021, ha visto la luz este trabajo: una
edicion critica de los diarios de la artista Manuela Ballester,
escritos en su época del exilio mexicano.

Manuela Ballester Vilaseca nacié en Valencia el 17 de noviembre

BALLESTER, Manuela: de 1908y con solo 14 anos comenzaria su formacion artistica en
GAITAN SALINAS, Carmen. 3

Aty la Regl A_(?ac!emla de Bellas Artes~de San Carlos, donde ,
(1939-1953) | Manuela constituiria, junto con sus companeros, un grupo de ideologia

Ballester; Edicion critica, q oz
introduccion y notas de carmen  f€publicana dentro de las aulas, apostando por una renovacion

Gaitan Salinas. Sevilla: Editorial — p|3stica de gran compromiso politico, la llamada “Generacién

Renacimiento, 2021, 921 p., . . . . .

ISBN: 978-84-18818-46-2 valenciana de los treinta”. Terminada su formacion, la joven se
aventuré a ocupar su espacio en la esfera publica, presentando
sus trabajos a concursos y exposiciones, comenzando por las

artes graficas.

En 1928, larevista Blanco y Negro convoco un concurso de
carteles, donde participd la joven valenciana con una innovadora
propuesta de influencia art decd. El jurado quedd fascinado con
su obra, recomendando su compra, pese a no ser la
galardonada, y que fue utilizada como portada de dicha revista
en el n®2005 del 20 de octubre de 1929. Realizo otras portadas 'y
colaboraciones graficas en revistas como Estudios. Revista
ecléctica, Orto. Revista de documentacion social, Cronica, y
sobre todo para Nueva Cultura, dirigida por Josep Renau 'y Max
Auby Pasionaria, revista que ella misma dirigio. Ademas, en el
mundo editorial realizé portadas para novelas como la de Sinclair
Lewis, “Babbit”, ganando el concurso en 1930, presentado porla
editorial Cenit.

Estallada la Guerra Civil, Ballester se implico por completo en la
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causa republicana, participando en asambleas y pronunciando
mitines de defensa, asi como su participacion en las citadas
revistasy la realizacion de carteles, destacando jVotad al frente
popular! en 1936, realizado con la intencion de promover el voto
afavor del Frente Popular en las elecciones de dicho ano.

Su participacion tanto artistica como politica en los afios de la
Republica y durante la guerra, la obligd a un exilio forzoso,
llegando a México en 1939.

La biografia inicial redactada por Gaitan Salinas se centra en este
periodo, dando paso a los diarios escritos por la artista entre
1939y 1953. Entre sus paginas encontramos los pensamientos
y vivencias de una mujer que lucho por desempeniar el arte como
profesion en un pais que no era el suyo, mientras formaba una
familia y cuidaba del hogar. 668 paginas donde la artista cuenta
su largo camino al exilio y la lucha permanente por establecer su
hogar en México. Relata desde los problemas mas personales,
hasta comentarios publicos sobre politica, anotando los sucesos
del resto del mundo. Gracias a sus palabras podemos conocer el
trabajo de una artista incansable que nunca dej6 de crear:
colabord con editoriales con texto e ilustraciones, realizd
figurines de moda, murales, retratos, practicé todas las facetas
del diseno grafico en campanas publicitarias, y sobre todo su
labor incondicional en la realizacion de carteles y tipografia en el
Estudio Imagen/Publicidad Plastica, abierto por Josep Renau en
1942 en Mixcoac. Ballester compagino estos trabajos que
proporcionaban al matrimonio la subsistencia, con su interés por
laindumentaria femenina. Durante ocho anos llevé a cabo un
estudio sobre el traje popular mexicano con gran rigor cientifico,
cuya evolucion esta anotada por Ballester en sus diarios,
demostrando el amor que tenia por aguel pais al que no
pertenecia, pero que aprendiod a corresponder.

En 1958 Josep Renau se estableceria en la Republica
Democratica Alemana, y tras él iria Manuela Ballester con sus
dos hijos pequenos en 1959, volviendo a adaptarse a una nueva
sociedad y cultura, empleandose en todos los ambitos para los
que estaba capacitada. Tres afos mas tarde de su llegada,
Ballester se separaria de Renau, pese a gue su nombre
permanecera hasta nuestros dias supeditado al de él.
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Fallecié en Berlin en 1994, y aunque desde entonces son
muchos los esfuerzos que se estan realizando para sacar a esta
artista de los margenes de la Historia del Arte alos que fue
relegada, todavia queda mucho camino por recorrer para
devolverle a esta prolifica artista el lugar que le corresponde
dentro de la historiografia artistica. Esta edicion critica de sus
diarios por parte de Carmen Gaitan Salinas es un gran punto de
partida para conseguirlo.

Teresa Trinidad Garcia Lazaro

Master en Historia del Arte y Cultura Visual
(Universitat de Valencia-UJI)
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O’DOHERTY, Brian. Dentro
del cubo blanco. La ideologia
del espacio expositivo. Murcia:

CENDEAC, 2011, 105 p., ISBN:

978-84-96898-70-7.

Revision| Un clasico
de la museologia

Como cualquier tratado analitico que se escribe en un
determinado momento y queda impreso, Dentro del cubo blanco
(1976), de Brian O’Doherty, se presta a futuras lecturas lejos de
ese instante concreto convirtiéndose en un texto inconcluso,
pero en absoluto obsoleto.

Setrata de un libro que, através de un analisis preciso, recorre la
evolucidn del espacio expositivo como consecuenciade la
evolucion, no del arte, sino mas bien del hecho artistico. Un
punto de vista que, despojado y liberado de egos, competencias,
e incluso lineas temporales estrictas, se conforma como un texto
lleno de capas que se superponeny se entremezclan dandonos
unavision muy distinta a cualquier escrito, estudio, o analisis
academicista sobre la historia del arte.

Resulta evidente que la unién entre la evolucion del hecho
artistico y la transformacion del espacio donde se desarrollaes
indisoluble, y no solamente desde el punto de vista de como el
espacio cambiay se transforma al servicio del arte y sus
manifestaciones, sino también desde la mirada de cémo el
espacio expositivo, dentro y fuera del cubo blanco, es parte
intrinseca de todo lo que acontece dentro de él; y por tanto un
actor principal en la transformacién y evolucion de la expresion
artistica.

Desde el punto de vista del disefiador expositivo, concepto no
existente en el texto y actualmente asociado pero independiente
de laidea de curador, es imprescindible recorrertodas esas
capas existentes en el libro donde habitan el hecho artistico, el
espacio, el contexto, el contenido, la mirada, y el espectador, que
alo largo del tiempo se alternan como agentes principales de la
evolucion del arte y de sus conceptos, y asi entender la evolucion
conjunta de todas ellas para asi comprender su propio papel, y
su oficio.
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En este libro se constata la idea de que es la propia evolucion de
las corrientes artisticas las que han ido demandando la evolucion
del espacio expositivo, de como la pintura de caballete
necesitaba los marcos como ventanay contenedor psicolégico
en el espacio expositivo, de por qué el impresionismo, y toda la
evolucion posterior hacia la abstraccion, rompe la composicion
conica provocando la desaparicion de la composicion formal
debilitando sus limites y rompiendo la opresion de ese mismo
elemento que antes parecia imprescindible para asi reclamar
mas superficie en blanco a su alrededor, de en qué momento se
rompe con el plano pictérico y el collage transforma la
profundidad espacial en tension superficial empezando a
conquistar el espacio mas alla de la pared, provocando que el
este ya no sea solo un lugar donde ocurren cosas, sino que las
cosas hagan que el espacio suceday asi poco a poco el texto,
transita de una manera no lineal, y nos hace conscientes del
papel y laimportancia del mismo.

Todo esto se queda en un analisis vacio si O’Doherty, tras
plasmartoda esta teoria, no introdujera el tercer factor que da
sentido al arte, y asi analizar larelacion, y la influencia que la
miraday posteriormente el espectador tiene con el hecho
artistico y con el ambito fisico donde se desarrolla.

Estarelacion, incluso cuando los disenadores expositivos
intentamos moldearla, nunca es inamovible; el visitante es en
definitiva un elemento independiente e imprevisible dentro de la
exposicion y sobre todo, como se plantea en el texto, cuando el
hecho expositivo, tras la aparicion del dadaismo, rompe la
barrera con él através del environment, el tableau, los
happenings, la performance, y el body art, que definitivamente
hacen que la mirada deje de ser suficiente y nazca el espectador,
aunque los dos estan condenados a convivir juntos.

Qué seria de todo esto sin que se cuestionara la relacion entre la
obrade arte, el artista y la sociedad sin poner en tela de juicio el
papel del museo y la galeria; o de como en la segunda mitad del
siglo XX coincidiendo con la caida de Paris y el surgimiento de
Nueva York como centro del arte, este se convierte en producto y
el espacio expositivo en tienda de lujo, entrando todo el conjunto
en un circuito que nos lleva a no tener el arte que debemos, sino
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el que podemos pagar. Y bajo este concepto entrar en una
revision critica, incluso acida, de la relacion entre el arte y su
entorno de coleccionistas, galeristas, museos, criticos, y revistas
especializadas como sistema de apoyo, y en la contribuciény el
empeno de este mismo sistema en canjear éxito por anestesia
ideolégica, y en hacer desaparecer laidea de que larelacion
artista/publico también existe para poner a prueba el orden
social, un orden que la hostilidad de la vanguardia clasica
pretendia romper expresandose a través de laincomodidad, y
que el mercado ha borrado de |a historia.

Iniciar la lectura de este libro, es enfrentarse a muchisimas
preguntas que él mismo no responde, y releerlo en este
momento es ponerse delante de un texto provocador de nuevas
preguntas sobre la revolucién tecnoldgica en el arte, la aparicion
en consecuencia de innumerables disciplinas de expresion
artistica, y de como todo esto influye y afecta al espacio
expositivo. Preguntarse si el museo, como estructura, es
suficientemente agil para la situacion actual del arte, donde
deberia situarse en este contexto la galeria, si el centro cultural
es, como entidad, un espacio valido y lo suficientemente elastico
como para mostrar lo que acontece en la era de lainmediatez,
preguntarse si esta necesidad de inmediatez no nos hara cruzar
la fina linea que diferencia al espacio expositivo de un parque
tematico del arte, si realmente estamos consiguiendo que la
capacidad transformadora del arte llegue al espectadory en
consecuencia al conjunto de la sociedad. Y asi, unatras otra, una
listainterminable de preguntas que darian sentido a una
continuacién del ensayo, que por supuesto en algun momento
futuro seguiria estando inconcluso pero no obsoleto.

Fernando Ortuno Macian
Disenador de interiores
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Diseno, arte y
contracultura

BUENO FIDEL, Pepa.
Disuefio. Cuando el arte y el
diseno jugaron a ser lo mismo.
Barcelona: Museu del Disseny;

Tenov, 2019, 200 p., ISBN: 978-

84-9156-263-4.

La década de 1970 arrastré consigo los suenos libertarios que
irradio el espiritu del mayo del 68 francés. En nuestro pais, dio de
si una escena contracultural que tuvo sus mayores logros en
Barcelona: en publicaciones como Ajoblanco o en laescena
musical laietana, representado por figuras como Sisa 0 espacios
como ladiscoteca Zeleste.

De ese ambiente libertario se contagiaron —hasta cierto punto—
parte de la arquitectura (el Taller de Arquitectura de Ricardo Bofill
es, en esta época, un buen ejemplo) y el disefo radicados en la
ciudad condal. Este ultimo tuvo su mas clara manifestacion en las
tres ediciones de Disueno, celebradas entre 1977y 1979.

Disueno fue, en pocas palabras, una convocatoria paralela alade
los Premios Delta. Su animo estribo en ofrecer disenos que no se
atuviesen estrictamente al funcionalismo en boga. Lo cual, como
cabia de esperar, no paso del gesto rebelde e inconformista de sus
participantes: disenadores como Carles Riart, pero también
artistas conceptuales como Silvia Gubern o arquitectos metidos a
editores (y disefiadores) como los que fundaron BD: Oscar
Tusquets y sus companieros del Studio Per, que presentaron
diversas reediciones. No solo ellos lo hicieron: también Santiago
Roquetay su socio lo hicieron con disenos de Rietveld o Giacomo
Balla. Bastaba, efectivamente, con presentar cualquier tipo de
alternativa, al funcionalismo imperante que era el que defendia la
cupula del ADI FAD con Federico Correa a la cabeza.

La historia de aquella aventura la ha recogido Pepa Bueno en esta
monografia publicada en la coleccién «Imprescindibles» del
Museu del Disseny. Se trata de un libro necesario, para conocer a
fondo capitulos no por menos conocidos menos esenciales de la
historia del disefo.

C. Rafael Martinez-Martinez
Fundaci6 General de la Universitat de Valéncia
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MELLADO LLUCH, Pilar. Pedro
Miralles: Disefio y Emocion. El
legado de una década (1983-
1993). Madrid, Experimenta
Editorial, 2018, 346 p. ISBN:
978-84-939383-9-0.

Rescate de una figura
‘undamental

Siempre es un reto revisitar a un maestro, aunque seaen las
palabras de terceros: en parte, por laincontenible reaccion
afectiva que provocay que impide la distancia critica; en parte,
porque supone una autorreflexion sobre la propia biografia en la
que apenas cabe la objetividad cientifica. Sin embargo, la
ocasion obliga a afrontar este reto, aunque solo sea por
agradecer la publicacion de un texto tan necesario como el que
ocupa estas lineas. En este sentido, el estudio de Pilar Mellado
sobre Pedro Miralles, como ya tuvo ocasion de sefalar su
tribunal de tesis doctoral, es una admirable aproximacion ala
obra del disenador/arquitecto valenciano, exhaustivay
sistematica, que ha confirmado a su autora en los ultimos afios
como referencia para la historia reciente de su disciplina.

Uno de los principales aciertos de este libro es situar la biografia
de Pedro Miralles en el centro del fundamento analitico. Cuestién
controvertida en el estudio de cualquier autor, en el caso de
Pedro parece inevitable, dadas las condiciones criticas que
vincularon su viday su obra, el peculiar momento histéricoy su
tragica desaparicion. En esta biografia intelectual, Pilar Mellado
aborda las influencias con las que Miralles construy6 su
particular interpretacion de la posmodernidad, a caballo entre el
clasicismoy la contracultura. Una dicotomialigadatantoala
Movida madrilefia como a sus propias circunstancias,
personalizables en las influencias de Rafael Moneo o de Pedro
Almodovar, por citar solo a dos de las figuras claves de este
ambiente cultural. Pero también, por lo tanto, biografia intima del
valenciano, protagonizada por sus amistades —destacadas o
anonimas—, sus lecturas, su caracter o sus afectos. En este
sentido el estudio de Pilar Mellado, seguramente por las
ataduras habituales del entorno académico —o tal vez por no herir
alguna sensibilidad—, parece excesivamente precavido a la hora
de expresar algunas circunstancias personales decisivas para
comprender la personalidad de Pedro Miralles, sus inquietudes y
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algunas de sus contradicciones.

En el camino de la biografia del personaje a la idea del “disefo
emocional”, principal tesis de la autora, se visitan las dos
vertientes de esta aproximacion. Por una parte, la sensibilidad
que emanade la biografia intima, que conduce de la intensidad
perceptiva del disefiador, de su relacion emotiva con
determinados espacios u objetos, a la necesidad de disefar
artefactos capaces de enamorar a sus usuarios. Del diletto de la
experiencia al del acto creativo. En la cara opuesta, la biografia
cultural que llegd a acumular en Pedro no solo un importante
bagaje artistico, sino también una decisiva actitud cientificay
tecnoldgica, ratificada a través de sus estudios en la Escuela
Técnica Superior de Arquitectura de Madrid y aprendida desde la
infancia en su entorno familiar. Pilar Mellado alude asia una
actitud ecléctica que, para muchos especialistas, ha sido una
caracteristica de los arquitectos madrilefos —por evitar la
polémica “Escuela de Madrid”- 0, mas explicitamente, de la
formacion enla ETSAM, en la que aun se apuesta por el
aprendizaje poliédrico. A través de la convivencia de estas dos
vias, la sensible y la cultural o técnica—inseparables en la
disciplina arquitecténica—, Pilar Mellado concluye un retrato de
Pedro Miralles como pionero del disefio emocional
contemporaneo.

Como complemento metodolégico, el libro despliega fichas
completas de cada uno de los disenos finalmente realizados por
Pedro Miralles. Se profundiza asi en cada objeto, en la sucesion
cronoldgica—con leves desviaciones-y, en suma, en la autoridad
cientifica del estudio. Mas alla de su contenido explicito,
contienen un metalenguaje implicito del que cabe resenar dos
aspectos: la conclusion de un primer catalogo exhaustivo de la
obra de Pedro Yy el intento de sistematizar la complejatrama de
influencias que se esconde en cada obra. Mientras este ultimo
suscita todo tipo de divergencias, el primero constituye una
referencia fundamental para el estudio de la historia del diseno,
del que se nutren tanto la disciplina como la academia.

Por otra parte, este libro aparece en un momento en el que

resulta decisiva la revision critica de la posmodernidad y, en
especial, la que sucedio a la crisis del movimiento moderno.
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Tanto en la arquitectura como en el disefio y otras disciplinas
afines, una vez establecidas ciertas bases tedricas como
reaccion a la ortodoxia moderna, la generalizacion de diferentes
practicas, desde el “clasicismo moderno” al pop-art, supuso un
primer ensayo de las nuevas formas culturales que han seguido
evolucionando hasta nuestros dias, mas alla de las ideas-fuerza
que perduraron hasta la Segunda Guerra Mundial. El libro de
Pilar Mellado, portanto, es necesario también como reflexion
sobre las circunstancias historicas de este periodo de la
posmodernidad y sus aportaciones a la cultura contemporanea.

Angel Cordero Ampuero
Escuela Técnica Superior de Arquitectura de Madrid
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Cuatro decadgas de
diseno ceramico

TIMOR, Pascual (com). 40 anys
de disseny de producte seriat

a ’Escola d’Art i Superior de
Ceramica de Manises. La Nau.
Centre cultural de la Universitat
de Valencia. Del 17 de junio al
12 de septiembre de 2021.

La ceramica es una de las primeras industrias valencianas que,
con las de la madera o el calzado, contribuyeron a configurar
nuestro entramado industrial primigenio; aquel “fil industrial” al
que Ernest Lluch aludia en La via valenciana (1976). Esto es
particularmente visible cuando abordamos documentos que se
refieren a—verbigracia— acontecimientos tan importantes
como la Exposicion Regional de 1909, o a otros que aluden a
nuestra propia idiosincrasia: hasta tal punto la ceramica ha
estado —y sigue y seguira estandolo— presente entre nosotros.

El ano pasado pudimos contemplar en La Nau una muestra que
recogia en torno a un centenar de piezas ceramicas que han
salido de la EASC de Manises a lo largo de estas cuatro ultimas
décadas. Por ello mismo, la muestra se estructurd en cuatro
partes. En cada unade ellas se exhibieron obras realizadas en el
centro educativo por parte de un alumnado dirigido por
profesores de la casa como Jorge Monsalvatje o Manuel Arpa
Julve. De este modo, pudimos apreciar juegos de café y té,
vinagreras, un ajedrez, tejas o adoquines, pero también otras
piezas menos evidentes en sus Usos, con una mayor carga
simbdlica. En cualquier caso, de su contemplacién pudimos
extraer con frecuencia el Zeitgeist que las impregnaba.

Uno de los aspectos mas interesantes de esta revision del
pasado mas reciente de la EASC es, tal y como ha puesto de
relieve Pascual Timor—uno de los comisarios, junto a Maria
José Sanz—, la evidencia de que el diseno se convirtio en un
aliado imprescindible de la profesion desde los afios ochenta del
pasado siglo. Y lo ha seguido siendo hasta ahora, como no
podria ser de otro modo.

C. Rafael Martinez-Martinez
Fundacio General de la Universitat de Valéncia
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CAPELLA, Juli (com).Per qué
soc aixi?. CCCC. Del 11 de
febrero al 29 de mayo de 2022.

Juli Capella, uno de los principales evangelizadores del disefio
en nuestro pais, regresa al Centre del Carme casi 30 afios
después de comisariar -junto a Quim Larrea- una exposicion que
marco un antes y un después en la difusion del disefo y sus
profesionales: la muestra 20 dissenyadors valencians (1994),
cuando en aguel entonces este espacio expositivo se
encontraba bajo el amparo del IVAM.

En esta ocasion no se trata de dos decenas de diseniadores sino
de ciento veinte los objetos reunidos, seleccionados y mimados
por Juli Capella con el propdsito de hacer entender en qué
consiste esto del disefio. Pero no es Capella quien se encarga de
hacer llegar este mensaje —un objetivo parecido al que viene
desarrollando desde hace casi cuarenta anos, aunque de eso
hablaremos mas tarde—, ya que el comisario deja la mision en
manos de los verdaderos protagonistas, los propios objetos
“pastoreados” por Capella hasta un redil ubicado en el barrio del
Carmen.

Taly como confiesa Juli Capella, esta muestra surge de un
“cabreo”. No con el mundo en general, como sucede con
algunos disenadores y casitodos los periodistas. Surge del
enfado a partir de una simple pregunta. “Suele ocurrir cuando
pregunto”, cuenta Juli, “cuando inquiero a alguien sien su casa
tiene algun objeto de disefio las respuestas invariablemente se
circunscriben a dos: pero qué dices, eso es muy caro'y por
supuesto, tengo una lampara de Ingo Maurer. Asi que estiro del
hiloy les sigo lanzando una serie de cuestiones: entonces, ¢.en
tu casa no hay grifos? ¢,no hay manillas?”. De lamismaforma,
Capella pone sobre el tapete una comparacion tal vez algo naif
pero sin duda, bien traida: “Del mismo modo que ho decimos voy
a un restaurante de gastronomia continuamos diciendo mueble
de disefo”.

Este juego de preguntas llevo a Capella a preguntarse por qué

continva existiendo esta ceremonia de la confusion acerca del
concepto y —sobre todo— percepcion publica del diseno. “Todo
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lo que envuelve tu dia a dia esta disenado, desde aquello mas
humilde alo mas sofisticado”. Y, es mas, “te hace vivirmejor”. La
exposicion en el Centre del Carme entronca ademas con la
primera muestra comisariada por Capella, “Dia Disseny” (Palma
de Mallorca), en la que planteaba un recorrido por el disefno con
el gue topamos durante las veinticuatro horas del dia, desde el
mismo momento en que nos levantamos.

Preguntado por la necesidad de volver a—intentar— explicar
qué es o para que sirve el diefo, Capella hace alusion atres
circunstancias: la primera, la aparicion de nuevas generaciones
alos que hay que volver a “evangelizar”. Tras ello, la condicion
del diseno de producto como unadisciplina joven —“en Espana
comienza con el proceso de industrializacion a caballo entre los
anos 50y 60”y, en tercer término, un revival del diseno de autor
que puede haber contribuido a la distorsion en la percepcion del
diseno. Por qué soy asi se enmarca en la programacion de
Valéncia Capital Mundial del Disefio y tanto la Direccién como el
propio Capella estaban de acuerdo en que hacia falta dentro del
marco general una muestra con un caracter mas generalistae
iniciatico. “El mensaje social es rotundo”, apuntilla Juli Capella.

La muestra se abre paso gracias a tres objetos humildes
hiperdimensionados por un taller fallero que acentuan el caracter
valenciano de la exposicion. “Se planted pory para Valéncia”,
afirma Capella. La muestra, con piezas de la coleccion Pérez de
Albéniz-Bergasa esta articulada en torno a diez estrategias —
abarato, innovo, acelero, reduzco, etc.- que permiten agrupar el
total de objetos, entre los que se encuentran disenos de
profesionales de prestigio hasta piezas andnimas que acentuan
el caracter heterogéneo e irreverente de la exposicion.

“No consiste en apilar objetos, hay un orden y una eleccion en
funcién de la funcién y objetivo de cada pieza”. El disefio
expositivo, obra de Fernando Ortufio, remarca la propuesta de
Capella: “La primera idea es que los objetos que ofrecen un
servicio lo hacen mediante funciones diferentes. Desde el punto
de vista didactico esto es lo primero que debiamos contemplar.
Poreso cada mesatiene un color”. La segunda parte desde el
angulo pedagaégico son los dibujos. Cada objeto expuesto
cuenta con una serie de dibujos trazados por el comisario,
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“primero porque explican el disefio desde el propio disefio, y
segundo, porque nadie aguanta ciento veinte textos”.

Capella se ha propuesto ofrecer mediante la muestra una
panoramica amplia del proceso creativo que es “infinito” en lugar
de explicar de manera meticulosa el proceso de diseno de cada
unade las piezas. “La muestra pretende mostrar que hay mil
maneras de hacery entender el disefio”, cuenta Capella. “Una
ventana de estrategias muy amplia. En la exposicion
encontramos todos los ismos. Hay disefio organico, racional,
postmoderno, deconstructivo...”.

Igualmente, los objetos dispuestos aglutinan decenas de
materiales (ceramica, madera, plastico, metal, vidrio) asi como
distintas procedencias: los hay de fabricacion manual y
artesanal, objetos industriales, mecanicos, electronicos. Tanto
sencillos como complejos. “Desde esta expo se podria hacer
una catalogacién casi completa de disciplinas productivas y
materiales”.

La exposicion planteada por Juli Capella se antoja
imprescindible en el marco del conjunto de actividades
desarrollada por Valencia Capital Mundial del Diseno. Capella
ideay articula la muestra del Centre del Carme en funcion de
unos parametros que han guiado su trabajo alo largo de los afos
y que pueden resumirse en uno muy simple: hacer accesible el
disefo al comun de los mortales. Desde esta premisa es mucho
mas sencillo hacer entender al espectador el valor que atesora el
disenoy lainfluencia que esta disciplina tiene en su dia a dia.
Para conseguir este proposito, Capella ha dejado de lado su ego
como comisario, cediendo el protagonismo a los objetos
expuestos, encargados, por simismos, de relatar la muestra al
visitante.

Paco Ballester
Perdiodista
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Max Blll, tejedor
de redes

EGGELHOFER, Fabienne;
ZIMMER, Nina. Max Bill Global.
An Artist Building Bridges.
Zurich: Scheidegger & Spiess,
2021, 256 pags., ISBN: 978-3-
85881-877-5.

Max Bill (1908-1994) fue uno de los mas destacados artistas del
pasado siglo. De igual modo, podemos incluirlo en la némina de
disefiadores que han dejado huella en el disefio industrial. Su
defensa del arte concreto —que toma en primer momento de
Theo van Doesburg para luego devolverla, transformada, a las
generaciones mas jévenes, como la de los minimalistas—
SuUpuUso su mayor aportacion al campo artistico. En cuanto al
diseno, hemos de destacar su reivindicacion de la belleza unida
al funcionalismo, que dara de si la conocida como Gute Form, o
buenaforma.

Lafiguray la obra de Bill han sido objeto de diversas
exposiciones. La mas reciente, de la que ahora resenamos su
catalogo, lleva por titulo Max Bill Global. An Artist Building
Bridges, y ha tenido lugar entre los meses de septiembre de
2021y enero de 2022 en el Paul Klee Zentrum de Berna (Suiza).
En ella se han puesto de relieve diversos aspectos que
conciernen a Bill: uno de ellos, no menor, es la influencia recibida
de Paul Klee en sus primeros afos de aprendizaje cuando
acudié como alumno a la Bauhaus de Dessau.

El otro, tal vez mas importante, radica en la capacidad de Max
Bill para tejer una red de contactos, tal y como sostienen en su
articulo Fabienne Eggelhdfer y Myriam Dosseger. Algo que le
permitid poner en marcha agrupaciones de artistas (como el
seminal Gruppe 2 o die augen) o dar un gran impulso a la primera
Hochschule fur Gestaltung [Escuela Superior de Diseno] de UIm
gracias a la invitacion que Bill envié a antiguos profesores de la
Bauhaus como Josef Albers para que dieran clases alli.

Esta ultima tesis, la de la conformacion de una gran red de
contactos entre artistas de la vanguardia, la hemos encontrado
en otro estudio reciente: la monografia que Almut Grunewald ha
dedicado al matrimonio formado por los historiadores del arte
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Max Bill, tejedor de redes

Sigfried Giedion y Carola Giedion-Welcker (Giedion World). En
efecto, estas redes funcionaron de forma efectiva entre los
integrantes de lo que conocemos como vanguardias histoéricas.

Este catalogo contiene otros articulos de interés para situaren el
ambito internacional la figura e influencia de Max Bill: los de
Angela Thomas Schmid (“Bauhaus constellations”), Guitemie
Maldonado (“Crossovers and overlaps or concrete art at the
frontiers”), Heloisa Espada (“Concrete art in Brazil”) o Lynn
Zelevansky (“Max Bill and american art”).

C. Rafael Martinez-Martinez
Fundacié General de la Universitat de Valéncia
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A TRAVES
POSVERDAD

PEPE
GIMENO
Obra 20/22

Pepe Gimeno. A través de la
posverdad. Fundacio Chirivella
Soriano. Del 26 de febrero al 29
de mayo de 2022.

Nueva cronica de
a realidad

Pepe Gimeno nos propone, con mas de cuarenta trabajos que
sereparten alo largo de las tres plantas del Palau Joan de
Valeriola (un contenedor excepcional, por otra parte), un potente
discurso en torno a la nocion de posverdad. Una exposicion que
tiene lugar en un momento significativo de la trayectoria de
Gimeno, por los cincuenta afios cumplidos de su carrera
profesional, por el reciente Premio Nacional de Disenoy por el
contexto de Valencia Capital Mundial del Diseno 2022. En la
introduccion a la exposicidn nos explica su proposito: “Quiero
poner en vilo al espectador. Debemos ser conscientes de la
manipulacion a la que estamos sometidos, puesto que cualquier
mensaje es susceptible de seradulterado. Y es que los medios
digitales multiplican los peligros por miles”.

Pero hay un aspecto que me interesa especialmente de la
exposicion de Pepe Gimeno, mas alla de la “excusa” conceptual
entorno ala posverdad: la reflexion que plantea entre las
fronteras de la expresion artistica y el diserio. Es esta una
cuestion sobre la que no se ha profundizado demasiado y sobre
la que no encuentro demasiadas referencias teoricas, pero
permitanme esbozar algunas ideas. Entre arte y disefio hay una
distincion basica: la finalidad del objeto producido. Una “obra” de
arte parece en principio pensada para convertirse en un objeto
Unico, realizada para la experiencia “estética” de un espectador
indeterminado y surge de un impulso creador del artista. Un
trabajo de diseno responde a una necesidad determinada, y
deberia cumplir con una funcién concreta. Como decia André
Ricard, la funcion estética de un producto disenado es una
consecuencia de su funcion, nunca un fin en si mismo.

Pero no todo es asi de sencillo: desde mucho antes, pero sobre

todo desde Andy Warhol, aceptamos como obras de arte
“productos” que van a ser reproducidos con una clara finalidad
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comercial, y en la actualidad, el ciberarte y las NFT replantean
radicalmente lo que hasta ahora entendiamos como obra de
arte.

Pero hay otros aspectos relevantes que suscita el trabajo de
Pepe Gimeno en esta exposicion sobre la relacion entre arte y
diseno (y en otros trabajos anteriores como la serie de Grafia
callada). La experiencia estética que surge al contemplar la obra
de Gimeno (que sorprende por sus formatos y por la depurada
técnica de los lienzos) esta mediatizada por el oficio que durante
cinco décadas ha ejercido de manera bien relevante nuestro
diseniador. Tampoco es irrelevante la herramienta que utiliza: las
formas y contraformas (sobre todo estas ultimas) que la
experimentacion tipografica permite, una herramienta con la que
Pepe ha convivido durante toda su vida profesional. No en vano
las letras son la argamasa de las palabras, y las palabras el
vehiculo parala expresion verbal que expresa aquello que
entendemos como verdad o como mentira. Composicion,
equilibrio, movimiento; aspectos que en el taller de Godella se
aplican a sus trabajos graficos y editoriales y que Gimeno
domina con maestriay que se aplican también con excelencia en
sus propuestas artisticas.

Por otra parte, no se trata de cuadros que permitan una vision
relajada: en este caso, la funcién (habra que recordar a Renau,
con su opusculo titulado Funcion social del cartel) de la obra es
clara: alertar sobre como el universo mediatico contemporaneo
construye la “realidad” en funcion de unos intereses
determinados. Entodas, pero en esta con mas motivo hay que
leer bien las cartelas para identificar los retos graficos que el
autor nos propone. Y posiblemente aqui resida parte de la
experiencia estética de su obra. Mas alla de los aspectos
formales (composicién, cromatismo, materiales o lamisma
disposicion de las piezas en la sala), la obra de Gimeno invita al
juegoy alacreatividad (¢,quién dijo aquello de que la creatividad
esjugarcon las ideas?), invitando al espectador a participar e
interactuar con los lienzos.

A principios de siglo entrevisté (y disené) una entrevista a Pepe

Gimeno a doble pagina para el suplemento dominical de
Levante-Emv «En domingo». En una de las Ultimas preguntas
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respondio a la cuestion sobre la relacion entre arte y diseno: “Yo
me siento a gusto en cualquier campo, aunque creo que Soy un
hombre de dos dimensiones, y de hecho nunca he dado el salto
al disefio de producto y he hecho pocas cosas en el terreno del
packaging. Pero en general tiendo a mezclar el propio diseno
grafico con otras disciplinas artisticas. Creo que hay mucho que
aprender desde el grafismo al arte y viceversa, porque al final son
actividades que pueden tener objetivos diferentes pero en las
que los recursosy el proceso creativo son muy similares. Lo que
hace falta es una sistematizacion, desde la historia del arte, de la
historia de la publicidad y el disefo grafico, sobre todo en la
catalogacion y documentacion, falta academizar el disefio
graficoy que su estudio se consolide en la universidad”. Veinte
anos después, con un escenario local algo distinto, las palabras
de Gimeno parecen todavia vigentes.

Tomas Gorria
Disenador grafico

ARXIU #1 2022 ISSN: 29561-9810 elSSN: 2952-0460 152



Una mirada de largo
alcance al universo
Albers

La exposicion titulada Anni y Josef Albers. El arte y la vida se

inserta estratégicamente dentro del programa oficial de
4 actividades de la World Design Capital Valéncia 2022.
Coproducida por el Musée d’Art Moderne de Paris (MAM) y el
IVAM, en colaboracion con la Fundacié Banc Sabadell, y con la
inestimable contribucion de The Josef and Anni Albers
Foundation, esta dedicada a la variada y diversa produccion
artistica de estos dos pioneros de la modernidad, alo largo de
mas de sesenta anos.

GARIMORTH, Julia
(comisaria). Anni y Josef

Albers. El arte y la vida. Institut La muestra, comisariada por Julia Garimorth, expone por

Valencia d’Art Modern, Valencia. . , . na 0

Del 24 de febreroal 19 dejunio  PriMeravez en nuestro pais las piezas de la produccién conjunta

de 2022. del matrimonio. Esta compuesta por un total aproximado de mas
de 350 obras asi como de abundante material graficoy
documental, caracterizado con el sello inconfundible de la
Bauhaus. En ella cabe destacar el constante dialogo entre las
obras individuales de la pareja, donde su estrecha colaboracion,
el apoyo y el respeto mutuo que ambos se profesaron, fueron
determinantes desde el punto de vista creativo. Experiencias
que influyeron de manera decisiva, en su inspiraciony en el
desarrollo de su personalidad artistica, lo que les llevo a
conformar un lenguaje caracterizado por un equilibrio formal,
explorando cada uno con su técnica, la percepciony
propiedades de los materiales elegidos, para desarrollar un
enfoque visual en la experimentacion diferenciada por las
singularidades propias de los mismos.

La seleccion exhibe las variadas practicas artisticas de la pareja,

entre las que podemos encontrar articulos textiles, arte graficoe
incluso diversas piezas de joyeria desarrolladas por Anni, asi
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como aquellos producidos por Josef relacionados con el vidrio,
la pintura, la fotografia, la tipografia y el diseno de mobiliario.
Estas, articuladas de manera cronoldgica, cubren casi la
totalidad de su carrera profesional, donde la cotidianeidad, la
sencillez y la funcionalidad se conforman como rasgos
distintivos constantes en su produccion artistica. Su pedagogia
critica y renovadora inseparable de su actividad creadora asi
como la vision integradora de las artes junto con la
experimentacion, participan de su concepto recurrente de
“aprender a very sentir la vida”. Una filosofia que a su vez
reivindica las practicas artesanales, la expresion cultural
antropoldgicay el arte producido por otras culturas no
hegemonicas, una nueva fuente de inspiracion que vincula la
utilidad del arte con lo vital y social.

Entodo momento se puede advertir como arte y disefio se
funden en un proyecto donde se mezclan y difuminan los limites
de ambas disciplinas, creando atmadsferas que responden a
conceptos que estos artistas respaldaron: la estéticay el arte
involucrados en lo funcional y en la vida misma. Principios que se
transmiten a través del montaje expositivo, en el que se sumerge
al espectador en una esfera narrativa de color en movimientoy
textura de materiales, junto con el imaginario de las culturas
prehispanicas recogidas en sus multiples viajes.

Quiza fue suamarga experiencia del exilio, la que contribuy6 de
forma notable ala creacién de un arte nuevo al llegar alos EE.UU.,
en 1933, como invitados a formar parte del equipo docente del
Black Mountain College. En esta nueva etapa, contribuyeron a
aportar su vision de modernidad, y la predileccion por una
educacion progresista, donde asentaron las bases establecidas
en la Bauhaus asi como la busqueda de la percepcion de una
imagen mas sensible del mundo, transmitiendo en sus obras y
ensefnanzas su entusiasmo por la observacion, la sutileza de
colores, su cuidada estética y la minuciosidad en el tratamiento
de la materia prima empleada.

Latrascendencia de su trabajo y sus teorias artisticas tales como
la serie “Homenaje al Cuadrado” y los estudios acercade La
interaccion del color, firmados por Josef, influyeron
notablemente en generaciones posteriores de artistas,
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estableciendo conexiones significativas con la abstraccion que
ellos mismos profesaban en gran parte de su produccion
artistica.. Consagrados artistas como Donald Judd, Sol Le Witt,
Agnes Martin, Ad Reinhardt, Robert Ryman y Frank Stella o Mark
Rothko entre otros, descubrieron en el trabajo de Albers una
fuente de inspiracion para su propia produccion artistica.

En definitiva, tanto las creaciones como las teorias artisticas
consagradas por ambos artistas son consideradas hoy en dia
como los fundamentos del arte moderno. Las practicas artisticas
y pedagogicas de Josef y Anni Albers suponen una mirada
abierta hacia un conocimiento profundo y critico, un compromiso
estético fundamentado en el entendimiento del arte como una
herramienta transformadora con voluntad propia.

Reflexion que se encuentra vinculada a la intuicion originada de
la observacion de la naturaleza, la historia y el tiempo. Un foco de
inspiracion, libre de la presencia de un futuro dificil de clasificar o
vislumbrar.

Laura Bolinches Martinez
Licenciada en Historia del Arte. Investigadora y gestora cultural

ARXIU #1 2022 ISSN: 29561-9810 elSSN: 2952-0460 155



Abanicos para el
siglo XX|

MARTINEZ SANCHO, Vicent
(comisario). Diseriar el aire.
Museo Nacional de Ceramica
y Artes Suntuarias Gonzalez
Marti, Valencia. Del 21 de abril
al 3 dejulio de 2022.

Alo largo de los siglos XIX y XX, el abanico se ha consolidado
tradicionalmente en la memoria cultural y patrimonial valenciana.
Con el transcurso del tiempo, la ciudad de Valéncia experimentd
un gran crecimiento brindado por una destacable industria
abaniquera. En la actualidad, mediante la adhesién de la cultura
contemporanea, se ha redisefado laidea primordial de este
objeto artistico, aportando asi una nueva vision conjunta de
artesania y disefo. Antiguamente el abanico constituyo un estilo
compartido portodas las clases sociales y no se limitaba
Unicamente a un objeto artistico perteneciente alas clases
sociales mas altas. Se consolidd como un emblema propio de la
colectividad y la sociedad valencianas. Asi pues, su produccion
se desarrolld alo largo de dos siglos, y contaba con una industria
Y Unos artesanos propios.

Es de sefalar que actualmente solo han sobrevivido algunos
talleres y uno de los mas destacables se encuentra en Aldaia,
donde el propio maestro artesano abaniquero Angel Blay posee
su taller. Este lugar sirvid como escenario del primer encuentro
entre Angel Blay y Vicent Martinez, quien después daria vida a
una idea que coincidiria en el tiempo y el espacio, combinando la
antigliedad y la contemporaneidad. Estas dos personalidades
Se conocieron en un momento Unico y oportuno,
correspondiendo en ideas y finalidades, fusionando asi artesania
y disefio y reubicando la idea de un nuevo abanico en nuestra
era.

La exposicion Disefiar el aire ha sido comisariada por el
disefador Vicent Martinez, guiado a su vez por Angel Blay Villa.
En la muestra han participado un total de veinte artistas y
disenadores: Antonio Serrano, Arnau y Reyna, Carlos Tiscar, Eli
Gutiérrez, Inma Bermudez, Luisa Bocchietto, Maria Arroyo, Nani
Marquina, Nieves Contreras, Pepe Gimeno, Ramoén Ubeday
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Pepa Reverter, Ricard Ferrer, Sohei Arao & Sumiko Arao,
Terence Woodgate, Yukari Taki, asi como los propios Angel Blay
y Vicent Martinez, que han conseguido reunir a estos artistas,
con sus propios estilos, técnicas y arte, recreando asi una nueva
vision acerca del abanico.

La exposicion se fundamenta en una unién del diserioy la
artesania que incorpora a su vez la reproduccion y el empleo de
tecnologias y materiales novedosos. Este objeto artistico no se
remite uUnicamente a un producto elaborado de forma artesanal,
sino que incluye numerosas técnicas, ideas y disenos,
sumamente originales, con la finalidad de redisenar el tradicional
abanico valenciano en nuevas texturas, tecnologias y
apariencias. De esta manera, se pretende demostrar como el
disenoy latradicién pueden suscitar nuevas reinterpretaciones
dentro del mundoy la cultura del abanico, aunando artesaniay
diseno industrial.

Como explicaba el propio comisario, en el proceso de
elaboracion se ha empleado la tecnologia. Bien para tallar de
forma perfecta y uniforme cada parte que conforma un abanico,
como puede observarse en el caso de New York (Angel Blay),
obra que emplea el nacary que alude a los majestuosos
rascacielos norteamericanos, o bien para imprimir la propia tela
del abanico, como es el caso de Sunset (Ramon Ubeday Pepa
Reverter). En este ultimo caso, como mencionaba Vicent
Martinez, la tela ha sido impresa haciendo uso de la tecnologia
para una perfeccion mas completa del plegado del objeto, ya que
como explicaba, en ocasiones al ilustrarse manualmente, la
pintura se desvanecia con el pliegue del propio abanico. Senzu
es el nombre que da vida al abanico realizado por el propio Vicent
Martinez.

Los distintos materiales, texturas, técnicas y estilos hacen que
cada pieza sea Unica, y es de senalar que el comisario ha dejado
fluir la inspiracion y creatividad de cada uno de los artistas que
componen la exposicion. Artistas de todas las edades y
diferentes culturas han convergido en una exposicion unica que
combina artesania y diseno, aportando de esta manera una
propuesta innovadora dentro de la cultura contemporanea, y que
reubica al objeto artistico dentro de una vision colectiva este afo
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en Valéncia como Capital Mundial del Diseno. La iniciativa ha
sido orientada hacia el publico en general, con el propoésito de
visualizar como el diseno es capaz de ubicar el abanico en
relacion con la cultura contemporanea. Cabe destacar que se ha
dado una coordinacion con instituciones de la Comunidad
Valencianay estatales, asicomo con los centros de educacion
endiseno, con lafinalidad de que estos consideren el objeto
artistico como parte de una disciplina y un proceso de disefio
que pueden brindar novedosas visiones y oportunidades.

Gracias a estos artistas, especialmente a Vicent Martinez, hoy
podemos comprendery presenciar lo que podriamos denominar
una cultura modernizada en un contexto actual, yaque la
artesania forma parte de nuestro patrimonio y esta
estrechamente conectada con los vinculos emocionales de una
cultura. Los vinculos emocionales y personales de un artistay
disefnador que halogrado aunar pasado y presente, artesaniay
diseno, asi como su propia experiencia y legado artistico.

Manuela Maria Popescu

Master en Historia del Arte y Cultura Visual
(Universitat de Valéncia-UJl)
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