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MUSEO DE LAS ARTES
DE LA UNIVERSIDAD DE GUADALAJARA

Desde su creacién en 1994, el Museo de las Artes de la Universidad de Guadalajara (MUSA)
se planted como mision estimular la formacion de nuevos publicos, sobre todo entre los
jovenes, por medio de distintas actividades orientadas a difundir de manera especial las artes
plasticas, asi como otro tipo de manifestaciones culturales vinculadas con las artes visuales en

general.

Paralelamente, y para darle sentido a este nuevo museo, se adquirieron pinturas, dibujos,
esculturas y obra grafica de 35 destacados artistas residentes en el estado. Asi se inici6 la
coleccion del MUSA, que a lo largo de mas de dos décadas ha ido incrementando su acervo
ya sea por adquisicién o donaciones, y con la incorporacion de otros lotes de obras que por

diversas circunstancias estaban resguardadas en varias dependencias universitarias.

En este catalogo comentado, de la autoria de la maestra Maria Fernanda Matos Moctezuma,
encontramos la explicacion del contexto en que se adquirieron las primeras piezas y la manera
como se incorporaron otras. Todo ello se enriquece con la semblanza de sus autores y la

correspondiente imagen de cada una de las obras y su ficha técnica.

Con la publicacion de este catalogo, que fue posible gracias al apoyo del Fondo Nacional para
la Culturay las Artes (FONCA) por medio del Programa de Apoyos Especiales, la Universidad
de Guadalajara pone a disposicion de especialistas, académicos, estudiantes y piblico en
general una sélida documentacion sobre el acervo artistico que resguarda el MUSA, que sin

duda les sera de gran utilidad para sus respectivos campos de estudio, trabajo e interés.

Felicito a la Secretaria de Vinculacion y Difusion Cultural de nuestra Casa de Estudio por la
iniciativa para publicar este material, que permitira al MUSA contar con un registro preciso de
las obras del acervo bajo su custodia, dar seguimiento a su conservacion, asi como fortalecer
su vocacion como espacio para la promocién y difusion del arte y la cultura contemporanea.
De esta manera, nuestra institucion educativa refrenda su caracter pablico, incluyente, plural

y abierto.

ltzcéatl Tonatiuh Bravo Padilla
Rector General de la Universidad de Guadalajara
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EL ACERVO DEL MUSA:
PATRIMONIO NACIONAL Y MUNDIAL

En un museo de arte se acude al encuentro de las maltiples caras estéticas de nuestra propia

especie, y por ello todos los museos son patrimonio humano.

Asi, desde su fundacién en 1994, el Museo de las Artes de la Universidad de Guadalajara
(MUSA) es patrimonio vivo y cotidiano del acontecer cultural de Jalisco. Elimpulso a la cultura
desde este recinto es la prueba mas conspicua de su vinculacién con los distintos agentes e
instituciones del arte dentro y fuera de México, lo que hace posible exhibir verdaderas obras

maestras para el disfrute y admiracién de los publicos que lo frecuentan.

EIMUSA gana también cada dia mayor prestigio gracias a la decidida adquisicion, promocién
y difusion de su importante acervo, ordenado en colecciones coherentes que reflejan el genio
plastico de destacados artistas jaliscienses desde José Clemente Orozco, Javier Campos
Cabello, Martha Pacheco, Tomas Coffeen, Alejandro Colunga y Salvador Rodriguez, Lucia
Maya, Sergio Garval y Domi, hasta los mas j6venes artistas emergentes. La coleccién del
MUSA representa la pluralidad de manos, estilos y tendencias de incuestionable calidad asi

como un valioso legado universitario al alcance de la poblacién en general.

Mas de cien obras conforman esta coleccién —algunas de ellas continuamente en itinerancia
en importantes exposiciones nacionales e internacionales—. Quiza el rasgo mas claro del
acervo es que agrupa de manera plausible distintas variantes del arte mexicano contemporaneo
al tiempo que es también una excelente oportunidad para los investigadores, gestores y

entusiastas que buscan conocer, interpretar y difundir el arte contemporaneo de nuestro pais.



El presente catalogo, comentado con sapiencia y brillantez por Maria Fernanda Matos
Moctezuma, se destaca precisamente por el enfoque de su mirada, siempre atenta a la
posibilidad de hacer lecturas distintas y creativas de los acervos, renovando el placer de
interactuar con estas obras, comprender su valia y poner en perspectiva el desarrollo

comparativo del arte local y global.

Quienes conformamos University of Guadalajara Foundation / USA estamos convencidos
que la educacién y la cultura contribuyen a una mayor y mejor convivencia social. Por ello,
al pasar de los afios, hemos apoyado diversas iniciativas dirigidas a fortalecer al MUSA y a
su coleccién con obras de artistas quienes, con base a su excepcional trabajo, contribuyen a
modificar discursos unidimensionales sobre el arte. Este catalogo, que es en gran parte posible
gracias al importante apoyo del Legado Grodman, es también una muestra del magnanimo
carifio de la Dra. Pyrrha Gladys Grodman hacia los creadores jaliscienses, a través de nuestra

casa de estudios.

Como Fundacion hemos promovido y logrado algunas donaciones para el MUSA; la
generosidad de Aurora Bernardez y Juan Garcia Ponce al donar sus colecciones personales
son un ejemplo de ello. También hemos apoyado proyectos expositivos que han puesto a
nuestro Museo en el panorama nacional al recibir en sus salas muestras de talla internacional,

con lo que el prestigio y atractivo del Museo van en aumento.

Disfrutemos el presente catalogo que da cuenta de la importante trayectoria del MUSA, al

mismo tiempo que nos motiva a seguir trabajando por mas y mejores logros.

Raul Padilla Lépez

Presidente

University of Guadalajara Foundation / USA
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LA COLECCION DEL MUSA,
PATRIMONIO UNIVERSITARIO

El patrimonio cultural universitario es amplio y diverso. Contiene edificios patrimoniales
histéricos, murales emblematicos del arte mexicano y mltiples obras artisticas que incluyen
esculturas, pinturas, fotografias, dibujos y obra grafica, ademas de importantes acervos

bibliograficos y producciones audiovisuales de alta calidad.

Para preservarlo, es necesario sistematizar su registro, lo que permite conocer su ubicacion,
sus condiciones actuales y otra serie de elementos que facilitan el disefio y la puesta en marcha

de los procesos necesarios para su cuidado y conservacion.

Bajo esta premisa, la Secretaria de Vinculacién y Difusion Cultural de la Universidad de
Guadalajara, con el apoyo del Fondo Nacional para la Cultura y las Artes por medio del
Programa de Apoyos Especiales, encargé a la maestra Maria Fernanda Matos Moctezuma la
realizacion del catalogo razonado de la Coleccion del Museo de las Artes, con el fin de que los
universitarios, los investigadores y el pablico en general tuvieran la oportunidad de conocery

valorar las obras artisticas que la integran.

El acucioso y bien documentado trabajo realizado por Maria Fernanda Matos inicia con los
antecedentes que dieron origen al Museo de las Artes y a la integracion de la coleccion inicial,
en el contexto de las renovadas politicas culturales universitarias impulsadas por el entonces
rector Radl Padilla Lépez. Asimismo, la autora toma en cuenta la abundante produccién
plastica de los artistas que en esa época trabajaban en Guadalajara, asi como los talleres de
grafica que estaban surgiendo, lo que permitié un desarrollo artistico profesional y de calidad

sin precedentes en esta zona del pais.

Ante estas condiciones, y con la creacion de un nuevo museo en la ciudad, fue natural la
necesidad de integrar una coleccién de obras de los artistas vivos y en activo mas relevantes
en la entidad. Fue asi que en 1994 se adquirieron 39 obras de 35 autores para el recién creado
Museo de las Artes.

Ademas de dar cuenta de las piezas iniciales de la colecciéon y de sus creadores, Matos
Moctezuma da cuenta de la integracién de 14 obras mas de 12 artistas, elaboradas antes del
afo 2000. En seguida, presenta el lote de cuadros provenientes de la Catedra Julio Cortazar.
Finalmente, registra las piezas de 26 artistas fechadas durante el siglo XXI, para completar el

rico y variado acervo que resguarda el Museo de las Artes.

Tenemosla certeza de que este catalogo sera una tilherramienta de consulta para historiadores
de arte, curadores, académicos, estudiantes y piblico en general, asi como un documento

indispensable para resguardar el patrimonio cultural universitario.

Angel Igor Lozada Rivera Melo

Secretario de Vinculacion y Difusion Cultural



UNA COLECCION PARA TODOS

Los mas importantes museos tienen bajo su resguardo valiosas colecciones cuyas piezas
integrantes, en su condicién de testimonios histéricos y estéticos, documentan el desarrollo

social y cultural de distintas épocas.

Con los imponentes murales que José Clemente Orozco pinté en su sede —concluidos en
1937— como punto de partida, el Museo de las Artes de la Universidad de Guadalajara
(MUSA) comenzé a formar, en 1994, un acervo con obras de artistas jaliscienses que, por
entonces, ya contaban con un lenguaje plastico consolidado y con una trayectoria avalada
por su talento. Asimismo, se incluyeron algunos autores emergentes que ya sobresalian por su
calidad y singularidad. Todo esto se hizo con la intencién de atestiguar la euforia creativa que

esta ciudad vivié durante las décadas de los afios 80y 9oO.

En elsiglo actual, la donacién y compra de nuevas piezas —tanto de artifices nacionales como
extranjeros— ha permitido un incremento sensible dentro de la coleccién de nuestro recinto,
situacion que posibilita su participacion en diferentes curadurias y su circulacién entre otras

instituciones museogréficas.

Maria Fernanda Matos Moctezuma, gracias al apoyo del Fondo Nacional para la Cultura y las
Artes (FONCA), ha realizado una exhaustiva investigacion para poner en valor el patrimonio
custodiado por el MUSA, con la intencion de que éste se encuentre disponible para todo
el puablico a través del formato fisico y digital del presente catalogo que, ademas, por el
rigor académico de su autora, también se convertira en una fuente de informacién para los

estudiosos de las diversas vertientes del arte contemporaneo.

Maribel Arteaga Garibay
Directora del Museo de las Artes de la Universidad de Guadalajara
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LA COLECCION DEL MUSEO DE LAS ARTES

Maria Fernanda Matos Moctezuma

ANTECEDENTES DE UNA COLECCION

Hay circunstancias que propician la creacién de un museo y determinan su vocacion. El Museo
de las Artes (MUSA) y la coleccion que le dio origen surgen a principios de los afios noventa
con un lote de pinturas y esculturas fechadas entre 1981 y 1994, un momento en el cual

Guadalajara desplegé una gran actividad en el campo de las artes plasticas.

En la década de los ochenta la ciudad contaba con una diversidad de salas de exposiciones,
algunas de las cuales han perdido relevancia o han desaparecido. La Casa de la Cultura
Jalisciense, la Galeria Jaime Torres Bodet, el Ex Convento del Carmen, el Centro de Arte
Moderno —ahora Museo de Arte Raul Anguiano— el Foro de Arte y Cultura, el Patio de los
Angeles y el Instituto Cultural Cabafias, que abrié sus puertas en 1983, fueron escenarios del
arte nacional. Por su parte, la Universidad de Guadalajara (UdeG) disponia de los espacios de

su galeria universitaria de la calle Belén 120.

De igual modo, funcionaron en la ciudad un buen nimero de galerias privadas que jugaron un
papel decisivo en la divulgacion y circulacion de la produccion artistica. La Galeria Alejandro
Gallo, inaugurada en los setenta, mantuvo un papel protagénico durante mas de 25 afios. En
los ochenta surgirian otros espacios de importancia, ahora desaparecidos: La puerta (1981-
1985) centro cultural de Sergio Ruiz; Clave (1983-1986), galeria de Carlos Ashida y Enrique
Lazaro (mas tarde Carlos Ashida abrié una que llevé su propio nombre, y Lazaro, Clave 13,
la cual cerré en 1995); Azul (1984-2009) de Felipe Covarrubias; Magritte (1984-1988)
de Rogelio Flores y Francisco Barreda; Varia (1985-1989) de Avelino Sordo Vilchis; Vértice
(1987-2016), inicialmente de Enrique Magana y Hugo Noé Preciado y después traspasada
a Luis Garcia Jasso, asi como el antiguo cine Roxy abierto por Rogelio Flores (1990-2007),

fueron espacios vivos para la expresion de las artes plasticas y la cultura tapatia.

La proyeccién que alcanzaron los artistas de Jalisco se manifesté en exposiciones como
la celebrada en 1984 en la Galeria José Guadalupe Posada de la capital del pais, titulada
Ocho pintores e integrada por Miguel Aldana Mijares, Vladimir Cora, Marcos Huerta, Lazaro
Julian, Héctor Navarro, Enrique Rico, Luis Valsoto y Eduardo Vazquez Baeza. La muestra fue
coordinada por Miguel Aldana, en su calidad de director del Centro de Arte Moderno, lugar
enfocado a las corrientes del abstraccionismo, iniciado en 1970, y que sostuvo su importancia

durante varias décadas.

De mayor relevancia resulté la exposicion 13 de Occidente, realizada en 1986 bajo la
coordinacion del galerista Enrique Lazaro en el Museo de Arte Moderno de la Ciudad de
México. La muestra fue acompafada de un catalogo con las presentaciones de Teresa del
Conde, entonces directora del museo, y Avelino Sordo Vilchis. En la lista de participantes

destacan nombres que después formaron parte del elenco de la coleccién del MUSA. Enella
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participaron: Penélope Downes, Luis Valsoto, Paul Nevin, Martha Pacheco, Antonio Ramirez,
Kraeppellin, Ramiro Torreblanca, Guadalupe Sierra, Benito Zamora, Luis Velasco, Gildardo

Gonzalez Garea (Gil Garea), Vladimir Cora y Jorge Alzaga.

Ademas de las exposiciones organizadas dentro y fuera del estado en las que participaron
los artistas de Jalisco, la UdeG publicé revistas literarias que cedieron generosos espacios a
la divulgacion de sus obras, tales son los casos de Summa, dirigida por Arturo Rivas Sainz,
La muerte por Ernesto Flores, Revista de la Universidad de Guadalajara dirigida por José
Manuel Correa Cesefia y Tiempos de Arte por Avelino Sordo Vilchis. Existieron otras como
Varia, publicada por el mismo Sordo Vilchis, y Magenta por Felipe Covarrubias, por citar sélo
algunas que contribuyeron con la difusion de la plastica del estado. Por su parte, el periédico
El Informador ofrecié semanalmente la columna del critico de arte José Luis Meza Inda, quien
decidié retirarse después de cerca de treinta afios de colaboraciones, dejando un vacio dificil

de llenar.

Un capitulo que no podria omitirse ocurrido en los ochenta, fue el relacionado con elauge de las
artes graficas que reforz6 la circulacion y venta de obras de los artistas jaliscienses. Los talleres
de grabado del maestro Jesis Mata de la UdeG, y los impartidos en el Centro de Educacion
Artistica del Instituto Nacional de Bellas Artes (CEDART Guadalajara) por Cornelio Garcia,
vieron pronto sus frutos, para dar paso al surgimiento de talleres independientes, algunos de
los cuales gozan de amplio reconocimiento en el pais. Tal es el caso de los talleres del propio
Cornelio Garcia, el de Pilar Bordes, Carmen Bordes, Alejandro Camacho, Fernando Sandoval
—instalado en Oaxaca desde 1987—, los talleres de Herculano Alvarez y José Guadalupe
Gutiérrez, ademas de aquellos como Guacha Bato de Sergio Ruiz y Raquel Guerrero que

contaron con técnicos provenientes de estas instituciones.

Otro acontecimiento relevante fue la aparicion en el escenario académico del Colegio de
Jalisco, institucion dedicada a la investigacion, la docencia y la divulgacion de la cultura del
occidente del pais que, desde su apertura en 1982, ha contribuido con sus publicaciones al

conocimiento del arte del estado.

Por otra parte, el giro que tomaron las politicas universitarias a finales de los afios ochenta,
con una clara inclinacién hacia los aspectos culturales, se reflejé en proyectos como la
Muestra de Cine Mexicano, iniciada en 1986 y ahora convertida en festival internacional, y
la Feria Internacional del Libro que, desde su creacién en 1987, incluyé entre sus actividades
exposiciones con artistas de los paises invitados. En este ambiente de intensa actividad fueron

creadas las obras que redne la coleccion del MUSA.

EL SURGIMIENTO DE UNA COLECCION Y UN MUSEO

Como parte de una politica de impulso ala culturay las artes emprendida por la UdeG, cuando
elrector general era Radl Padilla Lopez, se tomé la determinacion de abrir un museo destinado
a las manifestaciones del arte contemporaneo de Jalisco, un proyecto largamente afiorado por

la comunidad artistica que habria de enriquecer la vida universitaria. Para su realizacion fue



necesario trabajar de manera simultanea la integracion de un acervo y la adecuacion de un
espacio que lo albergara. La coleccién se armé en 1994, mediante un comité de adquisicion
al que fueron invitados Fernando del Paso, Carlos Ashida, Javier Brockman, Fabian Medina y
Carlos Eduardo Gutiérrez Arce, y en el que tomaron parte de manera preeminente el escritor
Dante Medina, jefe del Departamento de Extension Universitaria, y Francisco Barreda,
quien seria el primer director del museo. Los criterios de seleccién fueron sencillos pero
contundentes: que se compraran obras de artistas destacados dentro de la plastica de Jalisco

— oriundos o no del estado — y que estuvieran activos en esas fechas.

De manera paralela se contrataron los servicios del arquitecto Gonzalo Villa Chavez, experto en
restauracion, para hacerse cargo de la remodelacion de la planta baja del edificio de principios
de siglo que ocupaban las oficinas de la rectoria. Sus puertas se abrieron para cumplir con
sus nuevas funciones el 10 de octubre de 1994 con el Encuentro Interamericano de Artistas
Plasticos, exposicion curada por el pintor Tomas Parra que reunié mas de doscientas obras
de artistas de todo el continente. Afios mas tarde, en 2013, cuando era rector general Marco
Antonio Cortés Guardado, el uso del inmueble se destiné en su totalidad a fines culturales,
para lo que se cambi6 oficialmente el nombre de Edificio de la Rectoria General por el de
Museo de las Artes, una decision que terminé de identificar el recinto universitario como un

centro dedicado al arte.

Su apertura significo un paso que darfa continuidad al proyecto iniciado por Carmen Marin de
Barreda en 1965, con la Coleccién del Pueblo de Jalisco, conformada por obras de los afios
20 a los 60, la cual ahora esta bajo resguardo del Instituto Cultural Cabafas. Sin embargo,
el perfil de ambas colecciones se ha modificado con el tiempo. A lo largo de estos afios han
pasado por el MUSA varios directores que han acrecentado los acervos iniciales con obras
que dieron un nuevo giro a la vocacién del museo. Francisco Barreda se hizo cargo del museo
de octubre de 1994 a marzo de 1995, y fue relevado de 1995 21998 por Suny Ramirez Barajas.
En 1998 fue nombrado Carlos Ashida, quien dirigi6 el museo hasta el afio 2000, fecha en
que retomo el cargo Suny Ramirez, hasta junio de 2013, cuando empezé su labor la actual

directora, Maribel Arteaga Garibay.

De ser inicialmente un espacio creado con el objetivo de coleccionar y difundir el arte
contemporaneo de Jalisco, en la actualidad sus fondos también cuentan con obras de
creadores nacionales y extranjeros cuya trayectoria se ha desarrollado fuera del estado. Por
lo que respecta a la Coleccion del Pueblo de Jalisco, no se ha cubierto cabalmente el periodo

estimado en un principio, y sus miras se han extendido hasta el presente siglo.

UN CATALOGO PARA LAS OBRAS

Ellote que dio pie al museo en 1994, estuvo integrado por 39 obras de 35 artistas. El conjunto
se exhibio por primera vez en la exposicion organizada con motivo del primer aniversario de
la inauguracion del MUSA, en octubre de 1995, bajo el titulo de Coleccién Permanente. La
muestra fue acompafiada de un catalogo con las presentaciones institucionales y la fotografia

de las piezas, con una pequefia nota biografica de los autores.
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En abril de 2014, en ocasion de la celebracion del vigésimo aniversario del museo, se organizé
la exposicion Entre la permanencia y lo transitorio. Reinterpretacién de la coleccion MUSA, con
una seleccion representativa del acervo, que para esas fechas habia aumentado sus fondos, de
la cual no hay testimonio impreso. En noviembre del mismo afio, el museo reunié el historial
de las exposiciones que se llevaron a cabo en el recinto de 1994 a 2014, con el titulo MUSA
veintearios [sic], un catalogo publicado por la Universidad de Guadalajara que resulta dtil

como documento de consulta para investigadores e interesados en la materia.

No obstante, la edicion de un catalogo razonado que dierainformacién sobre las singularidades
de las piezas y sirviera de apoyo para la valoracion de sus autores, habia quedado pendiente.
Ahora, se encuentra el momento propicio para analizar a la distancia un acervo que ha crecido
sustancialmente, y enfocar la atencién a la produccion plastica de las dos ultimas décadas del

siglo XX, y revisar el acervo conformado hasta la fecha por 96 artistas y 106 obras.

LA COLECCION INICIAL

A partir de los afios ochenta hubo una fuerte inclinacién hacia la revalorizacion de las
tendencias figurativas en Guadalajara. El rescate de la imagen como protagonista cobré
su plena presencia por medio de lenguajes pictéricos distintos a los giros abstraccionistas
defendidos por el grupo reunido en torno al Centro de Arte Moderno encabezado por Miguel
Aldana Mijares. Una de las bondades de la seleccion efectuada en 1994 fue reunir la obra
de artistas que, a pesar de sus distintas etapas generacionales, se expresaron mediante un

lenguaje figurativo en un momento en que se encontraban en plenitud profesional.

Afos antes, en 1977, un grupo de pintores encabezados por Valsoto y Ramiro Torreblanca
convoco en el Ex Convento del Carmen a un movimiento al que llamaron Los Vitalistas, en
defensa del arte figurativo de raigambre nacionalista, sin embargo, fuera de la publicacién de
un par de manifiestos y algunas exposiciones, fue de corta duracién y poca trascendencia.
Cabe sefalar que el repunte figurativo mexicanista que trajeron consigo los afios ochenta,
al que Teresa del Conde dio el nombre de “neomexicanismo”, no tuvo seguidores en esta
ciudad, salvo Ismael Vargas, a quien algunos criticos incluyen en el movimiento, mientras
que en la capital del pais y Monterrey se distinguieron autores como Nahum B. Zenil, Ricardo
Anguia, Julio Galan o Javier de la Garza, que resignificaron de manera critica los repertorios de
la pintura oficial con una iconografia surgida de la cultura popular urbana, no exenta de cierta
estética kitsch, mientras en Jalisco, los que orientaron la mirada hacia lo nacional buscaron su

fuente en costumbres y leyendas rurales.

Los integrantes de la coleccion fundacional del MUSA se distinguieron en su mayoria por
retomar el arte figurativo bajo nuevos cédigos, mediante diferentes lenguajes formales
donde coexistieron el hiperrealismo y el pop art, con el realismo fantastico, el neorrealismo
y el neoexpresionismo, dejandose ver en muchos de ellos una fuerte presencia de la figura
de Francis Bacon. En la consolidaciéon de la nueva figuracion en Jalisco jugaron un papel
importante los j6venes egresados en los ochenta de la Escuela de Artes Plasticas de la UdeG,

defensores de un arte ligado a los aspectos comunitarios. Algunos, como Javier Campos



Cabello, Martha Pacheco, Miguel Angel Lopez y Salvador Rodriguez, que forman parte de la
coleccién, pertenecieron a grupos con intereses sociales y fueron de los primeros en organizar

performances en la ciudad, aunque poco después apuntarian hacia el trabajo individual.

La presencia del pintor Jorge Martinez dentro del lote inicial del MUSA resulta un caso
aislado, ya que los maestros de la Escuela de Artes Plasticas de la UdeG no coincidieron
en las mismas salas que los artistas que integraron la seleccién de 1994. Actualmente, los
fondos del museo se han ampliado y cuentan con las obras de Caracalla, Tomas Coffeen,

Estanislao Contreras, Rafael Zamarripa y Dolores Ortiz.

Justo es destacar que la mayoria de las obras que dieron origen al MUSA proviene de artistas
formados en las aulas de la Universidad de Guadalajara, por maestros como Jorge Martinez,
Caracalla, Tomas Coffeen, Jorge Navarro, Alfonso de Lara Gallardo, Jests Mata, Estanislao
Contreras, entre tantos otros que dejaron su simiente en la plastica contemporanea de Jalisco,

y cuya presencia en el museo enriquecera la panoramica de las artes visuales del estado.

A la distancia, es posible apreciar los aportes y cualidades de los integrantes de la coleccion
fundacional. Algunos de ellos han conservado su prestigio, han crecido en fama o han
quedado a la zaga, mientras otros como Javier Campos Cabello, Judith Gutiérrez, Kraeppellin,
Jorge Martinez y Enrique Rico, han fallecido, pero todos tuvieron un papel protagénico en
su momento. Asi, aquella primera seleccion puso ante la mirada del publico una vision del

acontecer de la plastica de la época.

La presencia de los autores integrados posteriormente, refleja nuevos planteamientos
estéticos. Los artistas conceptuales, hasta entonces ausentes, ahora forman parte de los
acervos, formando un conjunto representativo de la pluralidad de propuestas que ofrece en

la actualidad el panorama del arte en Jalisco.

LA COLECCION, UN ENTE EN TRANSFORMACION

Una coleccion no es un universo cerrado sino un cuerpo dinamico que se va actualizando,
renovando y enriqueciendo en su constante transformacion. Hay en una coleccién cuadros
que se pueden considerar de mayor o menor valor estético, sin embargo todos alcanzan un
valor subjetivo al ser parte de un conjunto que representa las aportaciones artisticas de una
época. Por ello, a lo largo de estos afios se han ido incorporando piezas y seguramente se
iran agregando otras que completen la coleccién inicial, con artistas activos en la década de
los afios 80, como Alfredo Sanchez Larrauri, Fernando Robles, Miguel Contreras, Maximino
Javier, Luis Velasco, Jorge Alzaga, Mariuca Ettiene, Francisco Madrigal, Juan Carlos Macias y
otros, que con su presencia brindaran la vision completa de la plastica del siglo XX, sin dejar

de incrementar el espectro de la coleccion con piezas de reciente cufio.






LOS 35 ARTISTAS QUE CONFORMARON
LA COLECCION FUNDACIONAL EN 1994

JAVIER AREVALO

DAVIS BIRKS

CARMEN BORDES

JAVIER CAMPOS CABELLO

LEON CHAVEZ TEIXEIRO

ALEJANDRO COLUNGA

FERNANDO DE LA MORA

DOMITILA DOMINGUEZ

ERNESTO FLORES

JOSE FORS

GIL GAREA

JUDITH GUTIERREZ

MARCOS HUERTA

KRAEPPELLIN

MIGUEL ANGEL LOPEZ MEDINA

GABRIEL MARISCAL

JORGE MARTINEZ

LUCIA MAYA

DIEGO MEDINA ROSAS

SAMUEL MELENDREZ

RUBEN MENDEZ

HECTOR NAVARRO

PAUL NEVIN

MARTHA PACHECO

ANTONIO RAMIREZ CHAVEZ

ROBERTO REBORA

ENRIQUE RICO

SALVADOR RODRIGUEZ

GUADALUPE SIERRA

JAIME TAFOYA

RAMIRO TORREBLANCA

LUIS VALSOTO

ISMAEL VARGAS

CARLOS VARGAS PONS

BENITO ZAMORA
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JAVIER AREVALO

Guadalajara, Jalisco ‘ 1937

JAVIER AREVALO ocupa un lugar relevante en la plastica nacional. Estudi6 Artes Plasticas
en la Universidad de Guadalajara y en la Escuela Nacional de Artes Plasticas de la Ciudad
de México. Desde su juventud destacé por su habilidad para el dibujo, la cual le permitié
trabajar como ilustrador de cuadernos médicos. Su fama como pintor, dibujante y grabador
le ha merecido importantes premios y exposiciones dentro y fuera del pais. En 1970 gané el
primer lugar de grabado en la Bienal de Tokio, y merecio el premio de la Bienal del Grabado
Latinoamericano y del Caribe, celebrada en Puerto Rico en 1993. Su obra se ha expuesto en
el Palacio de Bellas Artes, en el Instituto Cultural Cabafias y otras instituciones de prestigio
nacional, asi como en importantes museos extranjeros. Reside en la Ciudad de México, desde
donde mantiene un contacto constante con su estado natal, en donde exhibe su obra con

frecuencia.

Su rica imaginacién se expresa a través de variadas técnicas y soportes pero siempre
enraizada a la esencia de lo popular. Arévalo tiene una capacidad particular para imprimir en
su obra la idea de lo autéctono sin recurrir a una retérica nacionalista, con un sentido de lo

mexicano que se nutre de la tradicion y la leyenda.

La acuarela perteneciente a la coleccion del Museo de las Artes (MUSA) desde
1994, muestra su destreza en esta técnica que requiere de rapidez y precision, en una
superficie de considerable formato, cuyo colorido y tematica guardan el sabor de las tierras
calurosas de Veracruz. La obra esta compuesta por una serie de rectangulos poblados por
enormes escorpiones y cuerpos humanos fragmentados, en un conjunto creado a partir
de la yuxtaposicion de zonas de color. Los azules y blancos hacen resaltar los tonos calidos
habituales en la paleta del pintor, formando un mosaico parcelado, cuyos elementos se repiten

de manera ritmica, en lo que pareciera ser una vista aérea de una parte del paisaje veracruzano.
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Noches tibias y calladas de Veracruz
Acuarela sobre papel /110 x133 cm /1985
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DAvis BIRKS

Seattle, Washington, Estados Unidos de América | 1957

DAVISBIRKS llegb ajJalisco afines de 1985, por unintercambio entre la Arizona State University
y la Universidad Auténoma de Guadalajara. A partir de esa fecha marcé su residencia en el

estado; actualmente radica en Puerto Vallarta.

Desde su formacién temprana se interesé por la obra de artistas como Robert Morris,
Jim Dine, Anselm Kieffer y Cildo Meireles, asi como otros de su propia generacion como

Gabriel Orozco y Francis Alys.

Es un artista que trabaja y que le gusta experimentar con distintas técnicas y formatos
a los que imprime el mismo rigor en la factura, se trate de pintura, escultura o instalacion.
Su lenguaje plastico refleja el analisis del acontecer cotidiano con un sentido filoséfico cuya

complejidadinvita al espectador a penetrar con detenimiento en el contenido de su propuesta.

Las piezas que guarda el MUSA responden a una etapa en que Birks trabajé bajo
los ecos del romanticismo aleman. La pintura muestra la figura fantasmal de un hombre que
carga una maleta dentro del escenario de un paisaje montafioso. Dos grandes cabezas se
ven a contraluz, mientras se observa un rio que divide el espacio. Podria tratarse de una cita

autorreferencial relativa al cruce del rio Bravo y a su llegada a tierras mexicanas.

Elartista juega con cierto humor nostalgico al sugerir por medio del titulo que alguien
se encuentra en un conflicto: en un borde visceral (en inglés la palabra border se traduce
como borde o limite, pero también como frontera geogréfica), para luego, negar la sugerencia

emotiva mediante dos puntos gramaticales que aclaran que se trata solamente de un paisaje.



En el borde visceral: paisaje
Acrilico sobre tela /140 x 167 cm /1994
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Asimismo, en lamonotipia, un rostro aprisionado con expresion dramatica, sobrepasa
el enrejado que lo constrifie. Mas que un rostro parece la mascara de la tragedia representada

enunaimagen exaltada que busca transmitir un estado animico y no elaspecto de las facciones.

En ambos casos, son obras que en su simbolismo guardan un significado que se
materializa a partir de elementos tomados del mundo exterior, para representar estados
emocionales. La naturaleza aparece como una presencia misteriosa e incontrolable, en una

vision enraizada en el espiritu romantico del siglo XIX.



Conciencia grande

Monotipia / 25 x 19 cm / sin fecha
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CARMEN BORDES PACHECO

Guadalajara, Jalisco ‘ 1952

CARMEN BORDES pertenece a una generacion de la Escuela de Artes Plasticas de la UdeG
que destacé muy pronto en la plastica local. Residio en Paris entre 1981y 1984, donde alcanzé
una sélida formacion en las técnicas del grabado en los talleres de Haiter, René Tazé y Tanguy

Garric, que le ha ganado reputacién y premios en certamenes internacionales.

Sus dotes de dibujante se expresan en las técnicas de estampacion y se reflejan en su
pintura, predominantemente figurativa, aunque ha incursionado con la misma calidad por los

caminos del arte abstracto.

Bordes es portadora de una tematica envuelta en la nostalgia que revela una aforanza
por los tiempos idos. Sus personajes parecen atrapados en un pasado idealizado en la
memoria, el cual transcribe sobre el papel o el lienzo envuelto en referencias tomadas de una

realidad tefida con los elementos de su fantasia.

Su destreza para interpretar el mundo exterior la ha convertido en una especialista
en el género del retrato, al cual despoja de su caracter comercial para imprimirle un sello
testimonial. En Don Rosendo en la ronda nocturna hace una clara alusién a los carabineros del
capitan Frans Banning Cocq inmortalizados por Rembrandt van Rijn en La ronda nocturna
(1642), para armar un retrato colectivo con personajes de la cultura tapatia, y toma como
escenario el exterior del cine Roxy, un importante foro de la época, cuya fachada asoma en

segundo plano.

Alfrente aparece DonRosendo, asistente asiduo alas exposiciones que seinauguraban
en la ciudad. Un callado personaje que todos estimaban, sin saber cuél era su quehacer en la

vida, y que aparecia sonriente con una copa en la mano en todas las galerl’as.
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Don Rosendo en la ronda nocturna
Acrilico sobre tela/190 x 244 cm /1993
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La serie de grabados Farabeuf donada posteriormente a la coleccion del MUSA, se
aparta de los temas de remembranza melancélica para adentrarse en la estética del horror, en
un ejercicio que emprendié junto con Martha Pacheco sobre la novela de Salvador Elizondo
Farabeuf o la crénica de un instante (1965), y que llevé a ambas a entrevistarse con el propio
autor. La novela inspirada en el médico cirujano francés Louis Hubert Farabeuf (1841—1910)
fue un éxito literario que reunié el sadismo de los métodos de tortura china, los ideogramas
del / Ching, el erotismo y el magnicidio, en un texto influido por las teorias cinematograficas.
Bordes interpreta graficamente el texto desde un enfoque angular y describe varias escenas
acudiendoalos planos secuencialesy fragmentados, donde los personajes aparecen atrapados

en la complejidad de su angustia existencial.



Farabeuf I
Aguatinta y punta seca/ 48.5 x 63 cm /1988
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Farabeuf II
Aguatintay punta seca/ 48.5x 63 cm /1933



Farabeuf I11
Aguatinta y punta seca/ 48.5 x 63 cm /1988
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JAVIER CAMPOS CABELLO

Guadalajara, Jalisco ‘ 1958 — Monterrey, Nuevo Leén | 1994

JAVIER CAMPOS CABELLO estudié en la Escuela de Artes Plasticas de la Universidad de
Guadalajara. Suinquietud porvincular el arte con las causas sociales lo llevé, junto con Salvador
Rodriguez, a formar en 1982 el Taller de Investigacion Visual (TIV), en el que participaron
Martha Pacheco, Irma Naranjo y Miguel Angel Lopez Medina, quienes en 1982 expusieron el
ejercicio conjunto titulado Cinco pintores y una bicicleta descompuesta en la Casa de la Cultura
Jalisciense. Desde entonces mostré su talento, sin embargo, su trayectoria artistica fue tan

intensa como fugaz y se vio truncada por la muerte a los 36 afios.

En sus primeras obras representé formas organicas de un velado erotismo, para
mas tarde centrarse en una poética de lo siniestro alimentada por sus lecturas de los poetas
malditos, especialmente de Rimbaud y Baudelaire, y por los tintes del movimiento neogético
que tuvo seguidores en México en los afios ochenta del siglo pasado. Los contrastes luminicos
de Rembrandt van Rijn y el tenebrismo de Caravaggio se asoman en su pintura junto a cierta

influencia de Francis Bacon, una presencia que impacté a toda su generacion.

Los ambientes sérdidos que caracterizaron su obra se ven representados en las piezas
que el Museo de las Artes (MUSA) incorporé a su coleccién en1994. Ambas recrean entornos

misteriosos surgidos de un mundo subterraneo enriquecido por la imaginacién del artista.

El cuadro Recuerdos familiares resume el terror que provoca el recuerdo de algo
inexpresable. La sensacion fugaz que cruza por la memoria sin que la razén la pueda registrar
con precision. Evocaciones volatiles que encuentran salida en el lienzo. Un hombre que lleva
una argolla matrimonial, observa con expresién malévola gravitar en el espacio restos de
comida y varios utensilios. La luz penetra en la habitacién e ilumina los objetos inanimados

que cobran movimiento y que parecen salidos de un bodegén de la pintura flamenca.



Recuerdos familiares
Acrilico sobre tela/ 142 x173 cm /1993
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Estudio para una ambientacién muestra un sujeto fumando en un bar. Al parecer,
se trata del bar ubicado en las calles de Mariano Barcena y Juan Alvarez de la ciudad de
Guadalajara, lugar de reunién de artistas e intelectuales al que fue asiduo. La figura del
personaje apenas se vislumbra por el efecto del cigarrillo encendido, otorgando al ambiente
un tono de intimidad. El color se ve reducido a una gama de azules que se aclaran por el efecto
de una luz transversal que acentta la composicion trabajada a partir de marcados planos
geométricos. Cuatro pequefios angulos rojos situados en cada una de las esquinas del cuadro,
sugieren la presencia de un testigo que toma la escena a través de una camara fotografica o de

video.



Estudio para una ambientacion
Acrilico sobre tela /132 x100 cm /1994
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LEON CHAVEZ TEIXEIRO

Ciudad de México | 1936

LEON CHAVEZ TEIXEIRO es un caminante y observador inquieto de las calles del centro
de la Ciudad de México que ha recorrido la Guerrero, Peralvillo, Santa Maria la Redonda y
otras colonias de fuerte tradicién. De ese caminar y observar alimenté su talento de cantor
urbano y pintor comprometido. Su fama esta vinculada a la lucha social, de la cual emanan
sus composiciones musicales y su obra plastica. Se autodefine como un militante de lo urbano

que busca, a través de la musica y la pintura, descubrir y evidenciar la injusticia social.

Su participaciéon en movimientos a favor de la vivienda obrera se revela en esta pieza
de tendencia neoexpresionista, dotada de un poderoso lenguaje plastico a pesar de estar
integrada por pocos elementos. Sin prescindir de la figuracion, abstrae y reduce el objeto de su
mirada a una sintesis elemental, mediante pinceladas amplias y capas de color que traslucen la
esencia desgarradora de la pobreza y la soledad. Los contrastes de luces y sombras permiten
vislumbrar en el interior de una habitacién sencilla y sin adornos una cama a la que el artista
cede la totalidad del area horizontal de la tela, con lo cual se destaca la estrechez del espacio.
Con lo anterior, el autor logra hacer del cuadro una metafora que habla de las limitaciones de

su habitante, cuya angustia se adivina entre las sabanas desarregladas.

Las tonalidades sombrias del pequefio cuarto hacen resaltar los blancos de la cama,
acentuando el dramatismo y la carga emotiva que el autor imprime al ambiente nocturno que

envuelve a esta obra adquirida para el acervo en 1994.



La cama
Oleo sobre tela /120 x 180 cm / sin fecha
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ALEJANDRO COLUNGA

Guadalajara ‘ 1948

ALEJANDRO COLUNGA abandoné sus estudios de arquitectura en la UdeG para dedicarse
a la pintura hacia principios de los afios setenta. Desde sus inicios se mostr6 desafiante de las
tradiciones sociales con una obra que fusioné lo profano con lo religioso en un barroquismo
derivado delarte populary del mundo de la magia, y se singularizé por acudir a un heterogéneo
repertorio iconografico que incluyé virgenes, angeles, magos, payasos, malabaristas y héroes

de las tiras coémicas.

El Mickey Mouse y el Superman de las tiras comicas norteamericanas se mimetizaron
en sus cuadros con figuras de raigambre religiosa, convertidas bajo su mirada irreverente en
imagenes desmitificadas. A pesar de la complejidad de sus propuestas, sus composiciones
suelen ser sencillas, con personajes en posicién central que abarcan la mayor parte de la

superficie, marcados por un fuerte contraste entre figura y fondo.

En la obra La pasion de Firulais retrata al célebre payaso jalisciense Federico Ochoa
(1907-1988), hombre de familia adinerada, que a su vejez deambulaba por el centro de la
ciudad en una silla de ruedas. Lo interpreta con la cabeza coronada de espinas, simbolo de
la pasion cristiana, y una sonrisa cercana a una mueca de dolor. La dimensién del formato
acentua el dramatismo de la vieja paradoja del payaso que en su funcion de divertir hace reir a

otros, a pesar del propio sufrimiento.

En El mago de las esferas aparece un personaje con una tinica adornada con una
calavera y un enorme tocado, mientras brotan esferas de sus manos hacia el resto de la
superficie. Su gran dimension y el extrafio atuendo reflejan su poderio. Lleva en sus manos
la capacidad creadora y en su pecho el poder destructor de la muerte. El tema del poder
y la destruccion también se observa en la litografia La guerra, en la que una pequefia maga
maléfica, de nariz crecida, juega de manera amenazante con un par de aviones. Los efectos del
desastre aparecen en las llamas de la parte inferior, en una composicion que retoma elementos

de las expresiones populares de los exvotos.

Las dos pinturas pertenecen a la coleccion fundacional y la obra grafica fue donada

posteriormente al MUSA.



La pasion de Firulais
Oleo sobre tela/ 200 x 160 cm /1993-1994
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El mago de las esferas
Oleo sobre tela /180 x 100 cm /1993



La guerra
Litografia / 99 x 70 cm /1986
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FERNANDO DE LA MORA

Morelia, Michoacéan ‘ 1963

FERNANDO DE LA MORA, nacido en Michoacan, ha desarrollado su carrera artistica en
Guadalajara. Cursé talleres en la Escuela de Artes Plasticas de la UdeG y en los talleres libres
del Instituto Cultural Cabafas. Se vio favorecido de manera temprana por el gusto del pablico

por sus escenas y personajes cargados de teatralidad, de un marcado acento expresionista.

La pieza representa en primer plano una figura de medio cuerpo, trabajada con
las convenciones propias del retrato clasico. El torso esta separado del fondo mediante los
efectos luminicos que aparecen en los hombros, mientras la luz se intensifica en el area del
rostro, en un acentuando claroscuro que provoca un ambiente evocador del tenebrismo
barroco. El hombre de faz afilada viste con un atuendo propio de una clase social elevada. Un
pafuelo doblado sobresale del bolsillo del saco y da un toque de color a los tonos oscuros

predominantes.

El aspecto desalifiado del individuo refleja un drama de caracter existencial que el
autor enfatiza con recursos gestuales, fijando la atencién en la postura de la mano, que coloca
crispada sobre el pecho, el pelo sin peinar y la expresion taciturna del rostro. Unida a esta
gestualidad corporal, hace evidente la apariencia desordenada del traje, la camisa arrugada
por el uso prolongado y la corbata mal anudada, creando un conjunto con el cual imprime una

atmosfera de angustiosa soledad.



Nocturno
Oleo sobre cartén /100 x 70 cm /1994
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Domil

San Pedro Ixcatlan, Oaxaca | 1948

DOMI es una pintora autodidacta, que trabaja también el bordado y ha dedicado parte de su
tiempo a la ilustracion de cuentos. Fue premiada en 1996 por el Fondo de Cultura Econémica
(FCE) por lailustracién del libro La sefiora regafiona. Tiene en su haber la edicién internacional
de ilustraciones para nifios en la Comune Di Sarmeda, en Roma, ltalia, y se hizo cargo de
la ilustracion de los cuentos del subcomandante Marcos. Ha expuesto en México, Estados

Unidos y Francia.

Naci6 en San Pedro Ixcatlan, pequefio poblado del distrito de Tuxtepec, Oaxaca, que
abandon6 a temprana edad para radicar en un poblacién cercana, donde se dedicaba a la
siembra; el mazateco es su lengua materna y su nombre es Gloria Domingo Manuel, pero
su padre desde pequefa le llamé Domitila. Dej6 su tierra a los quince afios con rumbo a la
Ciudad de México, junto con su esposo, el también pintor Antonio Ramirez, con quien radica
desde 1983 en Guadalajara, aunque sigue guardando un estrecho contacto con su lugar de

origen.

Poseedora de un universo expresivo independiente, fuera de academicismos en el
manejo de la forma y el color, Domi —nombre con el que se firma— refleja en su obra las
caracteristicas del llamado arte naif. Sus obras ofrecen escenas sencillas que narran algin
suceso de un mundo habitado por seres de aspecto candoroso, que parecen inmersos en una

naturaleza feraz.

A pesar de vivir lejos de su pueblo natal, sus imagenes pictéricas permanecen
ancladas a su origen mazateco y al recuerdo de los bordados de San Pedro Ixcatlan que
aprendié siendo muy joven. A partir de ellos incursioné en la pintura a la que se dedica desde
su llegada a Guadalajara en 1983. El 6leo sobre tela adquirido para el museo en 1994, bajo
el titulo Esperando a papd es una muestra de la sencillez de su trabajo espontaneo en el que
aborda una tematica relativa a la familia y las bondades de la tierra, que plasma en un 6leo de

colores vivos que conservan la frescura de los trabajos infantiles.



Esperando a papa
Acrilico sobre tela /150 x 150 cm /1987
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ERNESTO FLORES

Guadalajara, Jalisco ‘ 1955

ERNESTO FLORES es un artista jalisciense que ha trabajado en distintas ciudades dentro
y fuera del pais, y que ha encontrado en el dibujo el sustento de su obra. Mediante lineas
trazadas con distinto calibre busca dar salida a la expresion de sus emociones, y acude a la
representacion de figuras reconocibles que cobran forma en personajes que aparecen en

circunstancias de ensofiacién o éxtasis.

En su trabajo muestra su inclinacion por interpretar los matices de la mente humana;
usa la anatomia como un pretexto para pasar de la realidad a la manifestacion simbolica de
sus sentimientos. El pequefio dibujo a lapiz que posee la coleccion del Museo de las Artes
(MUSA) desde 1994, muestra las finas calidades del dibujo de las que se vale el artista para
interpretar una vision exaltada de la realidad. La idea del contorsionista se liga al espectaculo
de las ferias o los circos. Sin embargo, la expresion grafica de esta figura que contorsiona su

cuerpo, sobrepasa el personaje circense para convertirse en una metafora del dolor.

Toda su anatomia parece soportar una tension contenida, casi un espasmo, en donde
solo las manos denotan un movimiento, sugerido por la repeticion de las lineas que se reflejan
como un eco de menor intensidad. El contenido latente asoma como un elemento subjetivo
que rebasa las formas delineadas del protagonista para expresar la fuerza de las emociones del

autor.



Contorsionista
Lapiz sobre papel / 43 x 35 cm /1993
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Josk FORs

La Habana, Cuba ‘ 1958

JOSE FORS, nacionalizado mexicano, nacié en Cuba de donde emigré a los Estados Unidos
y después a la Ciudad de México, para finalmente instalarse en Guadalajara, donde reside
desde 1980. Ha incursionado en el teatro, la musica y las artes plasticas y ha alcanzado un

amplio reconocimiento en todas sus facetas.

Fors es un dibujante por excelencia que capturé la atencién del pablico a partir de sus
primeras exposiciones de los afios ochenta con el poder de su linea y la fuerza de una tematica
basada en la representacion de hombres y mujeres en situaciones limitrofes. A partir de un
realismo magnificado por la camara fotografica y reinterpretado a través de la pintura, exalta
en sus cuadros el drama de la vida. Su trabajo pareciera surgir de un lado oscuro que busca
sacar aflote el paraje donde se generan la angustia y el panico. Tal vez por ello el rostro acapara

la mayor atencién en su obra al reflejar con mayor claridad los estados animicos.

En La daga aparece una mujer en el momento de ser atacada por un asesino de arma
blanca no visible en la escena. Enfocada desde una toma en picada, la protagonista se mira
en primer plano con la cara poseida por un gesto de terror. El fondo oscuro contrasta con la
luminosidad del rostro y se confunde con el vestido de la victima. La luz cae sobre la zona de
la caray el cuello, en tanto el resto del cuadro esta sometido a la oscuridad, dando a la escena
un caracter teatral. Se distinguen el arma y unas manos apenas bosquejadas, mientras una

delgada linea recta divide la escena en dos partes.

El color de sus cuadros, al igual que en sus grabados, suele ser de una gran sobriedad.
Los sepias y los negros se combinan en un juego de gradaciones sutiles que hacen resaltar
las areas luminosas. La destreza de dibujante que respalda su obra pictérica le ha permitido
desarrollar unimportante trabajo dentro de los terrenos de la grafica, donde muestra la misma
calidad y precisién que en su pintura, como se aprecia en las dos monotipias que el artista
realiz6 como estudios previos al 6leo adquirido por el MUSA en 1994. Ambas versiones

graficas fueron donadas por el artista como referencia al proceso de elaboracion del cuadro.



La daga
Oleo sobre tela /130 x 160 cm / sin fecha
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Estudio para la daga
Monotipia / 86 x 65 cm / sin fecha



Estudio para la daga
Monotipia /69 x 99 cm / sin fecha
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GIL GAREA

Ciudad de México | 1954

GIL GAREA, inici6 sus actividades artisticas en 1980 en el Taller de Experimentacion Grafica
(TEG) del Centro de Investigacion y Experimentacion Plastica del Instituto Nacional de Bellas
Artes de la Ciudad de México. Ha vivido en las ciudades de Colima y Guadalajara. Durante
los altimos afos trabaja mayormente en Colima sin perder el contacto con Jalisco, donde ha

participado en proyectos que lo sittan dentro del arte de ambos estados.

Sus cuadros navegan en el mar del abstraccionismo mediante una expresion plastica
que va desde la abstraccion figurativa hasta el informalismo lirico y el informalismo matérico
de herencia europea. El suyo es un arte dirigido a la mente que da salida a la intuicion y, en
este sentido, se siente imbuido del caracter simbélico de Jean Dubuffet, mientras que por otra
parte, la relevancia que da al sustrato material en favor de la textura, lo acerca al informalismo

espafiol que tuvo como gran representante al catalan Antoni Tapies.

La tela de gran formato Mamifero ofrece un lenguaje abierto a la interpretacion del
espectador, sin embargo el artista la identifica mediante un titulo que habla de la impronta de
la memoria infantil, construida por recuerdos de una influencia campirana familiarizada con
la zoologia, que se materializa mediante una pintura espontanea, de manchas y pinceladas
sueltas, el collage con trozos de piel de animal, donde la emocién fluye libremente sobre el

lienzo.

Garea acude al accidente provocado y manipulado como un recurso con el que
su expresion estética va tomando dimension durante el proceso creativo, hasta alcanzar el
resultado deseado. La obra forma parte del primer lote de pinturas adquirido en 1994, y es
una de las pocas pinturas abstractas que fueron incluidas en aquel momento dentro de la

coleccién.



Mamifero
Mixta sobre tela /180 x 220 cm /1993
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JUDITH GUTIERREZ

Babahoyo, Ecuador ‘ 1927 —— Guadalajara, Jalisco ‘ 2003

JUDITH GUTIERREZ experimenté con diversas modalidades de las artes plasticas e imprimié
su estilo personal tanto en la pintura, como en la escultura, grabado, ceramica y arte objeto.
Ciertas caracteristicas de su produccion artistica como la falta de volumen y perspectiva, asi
como el aire primitivo de sus obras, la han situado dentro del terreno de lo naif, a pesar de ser

una autora con formacién académica y dominio técnico.

Tras el golpe militar ocurrido en Ecuador, emigré a la Ciudad de México en 1964,
junto con su entonces esposo el escritor Miguel Donoso Pareja, abriéndose de inmediato un
lugar en las artes plasticas, presentando muestras en las mejores galerias y museos del pais.
En 1978, participé en la exposicion auspiciada por Papel y Cartén de México y el Instituto de
Bellas Artes, que reunio la obra grafica de 39 artistas de la talla de Roberto Matta, Arnold
Belkin, Gunther Gerzso, Carlos Mérida y Oswaldo Guayasamin. Vivié en Guadalajara a partir

de 1986, con su esposo, el pintor jalisciense, Ismael Vargas.

Su infancia pasé del campo al encierro de la educacién conventual de un colegio
catélico de su pais natal. Su pasado parece haberle dejado una huella que el recuerdo y la

imaginacion convirtieron en paisajes frondosos e imagenes de origen religioso que dejo

plasmadas en el pequefio formato habitual en sus obras.

Inmersa en el universo simbélico del suefio y en una realidad que se confunde con la
leyenda, la autora dejé sobre el lienzo en Regreso de India 2 su inclinacién por la cosmogonia
del pais asiatico en una construccion donde los personajes realizan actos rituales dentro de un
edén que conserva el eco sensual de sus propios paraisos ecuatoriales. El Museo de las Artes

guarda esta pieza como parte de su colecciéon desde 1994.



Regreso de India 2
Oleo sobre tela/ 60 x 60 cm /1992
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MARCOS HUERTA

Ciudad de México ‘ 1939 —— Guadalajara, Jalisco ‘ 2003

MARCOS HUERTA estudié en la Academia de San Carlos. En 1967 realizé su primera
exposicion y, aflos mas tarde, viajo por Europa gracias a una beca que le permitié estudiar
la obra de los viejos maestros. Fijo su residencia en Guadalajara a partir de 1980, cuando ya

contaba con una presencia sélida en el arte, integrandose de inmediato a la plastica jalisciense.

Fue un artista que encontré en el dibujo su principal herramienta. Construy6 su obra
a partir de la linea a la que dio los valores y matices que dieron forma a las expresiones de su
fantasia. La manej6 con destreza para dejar un legado de personajes, casi siempre masculinos,
en los cuales las caracteristicas humanas se confunden con las del animal. En muchas de sus
obras los rostros aparecen ocultos bajo una mascara que los transforma en peces, aves u otras
especies. Tal es el caso del cuadro que ingresé a la coleccion inicial del Museo de las Artes
(MUSA), en la que el rostro esta cubierto casi en su totalidad con una careta de pajaro de

enorme pico, que deja ver en su parte inferior laboca de un anciano de facciones casi animales.

Su iconografia se mantuvo constante a lo largo de su trayectoria artistica, siempre
enfocada a develar el misterio del ser humano y a penetrar en el lado oculto de las apariencias.
El artista solia describir su obra como el encuentro de lo racional con lo irracional, tal como
lo demuestran esas figuras de contornos precisos trabajados con plena conciencia, rigor y
pulcritud, en los que a pesar de la carga intelectual que reflejan los temas, se asoman entre sus

lineas las sombras siniestras del instinto.

La paleta de Huerta fue de tonos planos, sin matices, con predileccion por los rojos.
El color esta delimitado por zonas bien definidas por el dibujo. Su pintura, tanto como sus
dibujos y grabados, estuvieron dotados de una formalidad clasica de ecos renacentistas
poseedores de una elegancia que contrasta con los personajes contradictorios cargados de

maldad y de grandeza.



La careta
Mixta sobre fibracel / 75 x 53 cm /1981
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KRAEPPELLIN

Guadalajara, Jalisco ‘ 1948 —— 2009

JUAN JOSE AVILA ACEVES, conocido como KRAEPPELLIN, estudié en la Escuela de Artes
Plasticas de la Universidad de Guadalajara. Desde entonces adopté como nombre el apellido
del psiquiatra aleman Emil Kraepelin (1856-1926), al cual sélo modificé su escritura. Tal vez
le gustd la fonética o bien le interesé la obra del médico, el hecho es que siempre firmé sus

cuadros con el apelativo germanico que cuadraba bien con su aspecto fisico.

Influido por el misticismo, el esoterismo y las corrientes orientales del pensamiento,
se definié a si mismo como un acuariano iluminado por la genialidad y la locura. Su actitud
transgresora de los convencionalismos sociales estuvo en sintonia con la contracultura punk
que privé en la ciudad en los afios ochenta del siglo pasado. En su juventud recorria las calles
en motoneta, vestido con mallas y una capa o con tunicas de corte oriental. En sus dltimos
afos, vestia traje negro, camisa blanca sin corbata y un sombrero, portando un maletin de

cuero, que le daban un aspecto de pastor protestante o de rabino.

El Museo de las Artes (MUSA) cuenta con tres obras que podrian ubicarse dentro
del art brut, término acufiado por Jean Dubuffet para definir las expresiones artisticas que
rebasan las normas impuestas por la cultura oficial. Rosa de darbol sofiando un abrevadero de
rocio representa la abstraccion de un paisaje reticulado de colores yuxtapuestos que hacen
vibrar el color. En Retrato de José Fors, el artista se desentiende de la fidelidad de la fisonomia
para mostrar mediante un collage, una figura enmarcada por un borde negro, con cuatro
garabatos pegados. Una pluma de ave en la parte superior y una figura animal en la seccién

inferior, complementan su version del retratado.
P

En Mujer fetiche y mascotita una figura hermafrodita posa junto a un can amarillo, del
mismo tono de su cabellera. El perro luce una corbata con igual disefio del sostén de suama
en esta suerte de identificacion que suele darse entre la mascota y su duefio. Ambos estan
rodeados de enceres enmarcados por inscripciones, que al igual que en las obras anteriores,

obedecen en su complejidad, a un lenguaje de extrafios significados.



Rosa de arbol soilando un abrevadero de rocio
Mixta sobre cartén /71 x 58 cm /1992
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Retrato de José Fors
Mixta sobre carton / 70 x 42 cm /1993
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Mujer fetiche y mascotita
Mixta sobre carton / 95 x 75 cm /1994
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MIGUEL ANGEL LOPEZ MEDINA

Guadalajara, Jalisco ‘ 1951

MIGUEL ANGEL LOPEZ estudi6 en la Escuela de Artes Plasticas de la UdeG e inicié su
carrera profesional en 1972. Formé parte del Taller de Investigacion Visual (TIV), en el que

participaron varios artistas de su generacic’m.

Su pintura se distingue por el trazo espontaneo, amplio y de pinceladas rapidas que
delinean las figuras. Es un colorista por excelencia, trabaja con la misma intensidad la acuarela
que el 6leo y arma complicados enjambres donde predominan los colores primarios que
aplica directamente sobre la superficie, sin ningin tipo de veladuras. Su tematica proviene
de los mitos y leyendas de los pueblos de Jalisco y se enriquece por una fantasia nutrida de la
tradicion popular. Charros, guitarras, bicicletas, escobas, naguales, aparecen en sus cuadros

en escenas que se antojan transcripciones pictéricas de los cuentos de Juan Rulfo.

El chocolate Soriano forma parte de la coleccion fundacional del Museo de las Artes
(MUSA). A decir del autor, la obra se relaciona con un cantante de flamenco que actuaba en
Francia, donde vivi6 seis afios. El personaje pulsa una guitarra de gran tamafio que destaca
como una diagonal dentro de la verticalidad del cuadro. Al fondo aparece el rio Sena como

una referencia geografica.

Posteriormente fueron donadas por el autor dos obras: El nahual pasea por el rio y un
paisaje sin titulo, ambas piezas narran creencias populares. Enla primera aparece nuevamente
un rio por el que cruza un personaje en bicicleta. Como en el resto de su obra, en esta escena
destacan el cromatismo violento y las formas abigarradas, formando un conjunto en el que

todos los elementos estan sujetos a la estructura de la composicion.

En el paisaje trabajado con acuarela, se reducen los elementos y el color es menos
vibrante. Un amplio celaje cargado de nubes cubre la totalidad de la tela creando un espacio
imponente interrumpido por la pequenia franja que delimita el horizonte. En la parte inferior
aparece un extrafio carruaje jalado por una figura espectral. La proporcion del espacio y la
relacion entre los componentes crean una atmésfera amenazante, envuelta en la leyenda, el

mito y su propia imaginacion.



~
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El chocolate Soriano
Oleo sobre tela /197 x 97 cm /1992
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El nahual pasea por el rio
Oleo sobre tela /100 x 80 cm /1991



Sin titulo

Acuarela sobre papel / 74 x 54 cm / sin fecha
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GABRIEL MARISCAL

Guadalajara, Jalisco ‘ 1951

GABRIEL MARISCAL es un pintor autodidacta, con un breve paso como oyente en la Escuela
de Artes Plasticas de la UdeG. Su trayectoria ha sido discreta y constante. Poseedor de una
personalidad reservada, se mantiene un tanto alejado del mercado del arte, no obstante desde

sus inicios ha ocupado un lugar destacado dentro de la plastica jalisciense.

Posee un buen manejo del color unido a un lenguaje pictérico que no ofrece historias
o narraciones, en el que aparecen con frecuencia referencias y soluciones cubistas. Sus
obras suelen estar resueltas mediante planos geométricos dentro de esquemas estructurales
y cromaticos de composicion equilibrada, en los que amalgama distintos objetos que no

guardan relacién aparente.

En la pieza titulada El festin retne sobre el lienzo figuras de animales, frutos y objetos
inanimados, en un conjunto que a pesar de su disparidad, guarda relaciones internas de pesos
y contrapesos. El artista divide la superficie a través de dos diagonales que al cruzarse marcan
una zona luminosa al centro con el tono amarillo de una fruta; contraste que hace resaltar los
violetas y rojos predominantes en el cuadro. La horizontalidad del enorme pez que aparece de
manera insolita en la parte superior, funciona como una gran carga visual que se compensa con
las areas laterales de tonos blancos, repetidos en laimagen de la mascara, logrando un balance
armonioso de todos los componentes. La mirada se recrea con el juego de perspectivas con

las que el autor construye esta version singular y vigente del viejo género del bodegén.



El festin
Oleo sobre tela / 97 x127cm /1993
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JORGE MARTINEZ

Guadalajara, Jalisco ‘ 1916 — 20Mn

JORGE MARTINEZ nacié y murié en Guadalajara, donde desarroll6 su obra pictérica y una
encomiable labor docente en las aulas de la Escuela de Artes Plasticas de la Universidad de
Guadalajara, de la cual fue su primer director (1953-1962). En su juventud fue ayudante de
José Clemente Orozco en la obra mural que realizé en la ciudad de 1936 a 1939, entre ellos
los murales del Paraninfo Enrique Diaz de Leén, del emblematico edificio universitario que
hoy alberga al MUSA, mismo que fue sede de la gran exposicion retrospectiva titulada Jorge
Martinez de todos los tiempos, en 1996.

Duefio de una depurada técnica, ejercié con maestria la representacion icénica
abordando especialmente los géneros del retrato y la naturaleza muerta, asi como escenas de
tradiciones populares, por lo que deja un legado de calidad caracterizado por un fino dibujoy

un delicado manejo de la luz.

En las piroxilinas propiedad del Museo de las Artes (MUSA) se aprecia su habilidad
para representar con el pincel lo que observan sus ojos y, a partir de la realidad conocida,
crear mundos ficticios. En ambos cuadros presenta un conjunto de volimenes trazados con
precision, donde predominan las lineas rectas y las formas geométricas en composiciones
arménicamente balanceadas que, en su ejecucion rigurosa, hacen recordar su temprana

formacién como ingeniero civil.

En Eco las formas sencillas de cajas o marcos ensamblados prescinden de todo
elemento ajeno que distraiga la mirada. El artista se concentra en tres rectangulos que
representan el borde exterior de las cajas y los tres que forman el fondo, en un conjunto que
confirma que cualquier objeto puede ser sujeto para el arte. La perspectiva renacentista y el
desvanecimiento cuidadoso del color otorgan un realismo inquietante que incita al espectador
a penetrar en un espacio ilusorio, ordenado y vacio, que da lugar a un juego visual entre

interioridad y exterioridad.



Eco
Piroxilina sobre fibracel / 73 x 93 cm /1980
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La pieza titulada El nido reine elementos dispares que en su incongruencia abren la
puerta a la imaginacion hacia nuevas realidades. Mediante el juego de planos, conforma un
conjunto arquitecténico de perspectiva y sombras pronunciadas a la vez que introduce un
elemento extrafio, como es el nido de un ave que contiene un espécimen marino en su interior,
dotando de un simbolismo erético a la obra que, por sus caracteristicas, evoca la escuela

metafisica.



El nido
Piroxilina sobre madera/79.5 x 61cm /1982
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LuciA MAYA

Isla Catalina, California, Estados Unidos de América | 1953

LUCIA MAYA es una artista mexicana nacida en la Isla Catalina, California, y radicada en Jalisco
desde 1957. Estudié en la Escuela de Artes Plasticas de la Universidad de Guadalajara. Sus

inquietudes profesionales la han llevado a vivir temporalmente en paises de Europay América.

Posee una técnica refinada con una especial atencion en el dibujo, que representa el
ejey laestructura de su trabajo. Sus pinturas y dibujos responden a una iconografia que mezcla
la realidad con la fantasia para representar universos que parecen estar anclados en la infancia.
Con frecuencia se ven en sus cuadros mufiecas y otros objetos, que, en su interpretacion,
pasan de ser juguetes a ser presencias atemorizantes. De la misma forma aparecen mujeres
enigmaticas que mezclan el erotismoy el juego con la parte siniestra de la muerte. En todos los

casos, su tematica incursiona en las variadas facetas del mundo femenino.

En la pieza adquirida en 1994, titulada La reina aparece una mujer vestida de gala
y con guantes largos, a la moda de los afios 50 del siglo pasado. El pelo desarreglado no
corresponde al atuendo. Su gesto denota sorpresa y temor en el momento en que un nifio
le jala el vestido en demanda de atencion. Torre de Babel, dibujo a lapiz que también entré
a la coleccion en esos afios, conduce a través de la satira, al mundo de la incongruencia y la
incomunicacién, mientras que en el 6leo Angeloluidado la autora abre una puerta al mundo de

lo fantastico y del paisaje onirico.

La obras de Maya brindan una realidad reconocible a la mirada, que al pasar por el
tamiz de la sensacién y su intelecto adquiere nuevas cualidades expresivas que conducen
al mundo del realismo magico. El trabajo de figura-fondo y la composicién de sus obras se
enmarcan dentro de los modelos clasicos de la pintura, a pesar de ser una artista que gusta
de la experimentacion constante. Gran parte de sus exposiciones de los tltimos afios han sido
eventos multidisciplinarios en los cuales echa mano de medios apoyados en la tecnologia

digital.



Lareina
Mixta sobre papel /180 x 102 cm /1989
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Torre de Babel
Dibujo a lapiz sobre papel / 67.5 x 52 cm /1983-1985



Angel olvidado
Oleo sobre tela /150 x 50 cm /1992
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DIiEGO MEDINA ROSAS

Guadalajara, Jalisco ‘ 1969

DIEGO MEDINA estudié arquitectura en el Instituto Tecnolégico de Estudios Superiores de
Occidente (ITESO). Vive y trabaja en Nueva York, Estados Unidos, donde ha participado en
programas de arte publico comisionado por la ciudad para realizar esculturas, tales como
Aurora, situada en el area del Bronx. Su serie titulada El conocimiento es abstracto, realizada

en 2014, form¢ parte de un programa para los alumnos de las escuelas publicas de la ciudad.

Es un artista que busca reflejar a través de la expresion artistica sus intereses por los
aspectos filosoficos y el devenir humano. Suele abordar temas que aluden a la construccion
y evolucion de la cultura a lo largo de sus cambios y renovaciones. Analiza la problematica
derivada de la complejidad de la vida en la ciudad contemporanea y la vincula a su propio
desarrollo como individuo. Tal inclinacién lo ha llevado a situarse en los terrenos de la

generacion de ideas que conduzcan al encuentro con la estética.

Medina Rosas cambia los objetos comunes de su contexto habitual para modificar la
manera de entenderlos. Al situarlos en contextos diferentes cambia la manera de percibirlos
para otorgarles un nuevo sentido. En la obra propiedad del Museo de las Artes (MUSA)
propone la representacién de un concepto geométrico que en su acepcion de linea, significa
un conjunto sucesivo de puntos que toma una direccién ondulada, opuesta al ordenamiento

infinito de la recta.

Plantea el tema con sencillez y un minimo de elementos. Como en otras esculturas y
ensamblajes, usa el metal y la madera para formar una estructura. En este caso, un armazén
de hierro sirve para sostener un tablén curvado que muestra los efectos del tiempo y de la
mano del artista. La madera parece flotar en el aire para mostrar mediante un montaje de
caracter tridimensional, el segmento de una circunferencia que lleva en si misma, la presencia

fragmentada de un gran universo circular.



Curva
Madera y metal /150 x 230 x 65 cm /1993
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SAMUEL MELENDREZ

Guadalajara, Jalisco ‘ 1969

SAMUEL MELENDREZ estudié en la Escuela de Artes Plasticas de la Universidad de
Guadalajara y cursé varios talleres en Suiza y Espafia. Su tematica ha estado centrada en
el paisaje urbano, un género reciente en la escena artistica del que encontramos algunos
antecedentes a lo largo de varios siglos: en Vista de Delft de Johannes Vermeer, en las escenas
venecianas de Canaletto, en las calles del Paris impresionista y en la soledad de los interiores

neoyorkinos de Edward Hopper.

Meléndrez enfoca la parte alta de los edificios, donde no se observa la calle ni el
transitar de la gente, como si estuvieran observados desde la ventana de una habitacion
elevada de la acera opuesta, que pone ante la vista las habitaciones, techos y azoteas de los
vecinos. Estos fragmentos de paisajes presentan un ambiente de silencio y soledad. Ofrecen
una apariencia deshabitada, cuya desolacion brinda sefiales escuetas de sus moradores. Un
tendedero, una cortina, el panel abierto de una ventana, acusan signos de vida en un tono

misterioso.

En sus telas usa una paleta abundante en azules, que aplica con pincelada suave en
amplias zonas. Hay en su parquedad cromatica un toque contrastante, como se aprecia en
Tendedero Il, donde el rojo sirve para delimitar las formas planas de un edificio departamental.
Similares caracteristicas aparecen en La fabrica ll'y Gargola en su variedad de matices blancos
contrapuestos al azul del celaje. En todos, las formas simplificadas de la arquitectura parecen
rebasar la superficie del cuadro y ofrecen la sensacion de una tensa calma. La fabrica Il
y Tendedero Il formaron parte de la coleccién fundacional, y mas tarde el museo recibié en

donacién la pieza titulada Gargola.

Su pintura guarda en la memoria la huella de los espacios misteriosos de Giorgio de
Chirico, el sentido atemporal y onirico de los paisajes ilusionistas de René Magritte y la frialdad
enigmatica de las habitaciones de Edward Hooper. Tal vez, en algin rincén de su memoria,
también hayan quedado aquellas casas de fachadas sencillas y color vibrante que pintaba

Tomas Coffeen, sumaestro en la Escuela de Artes Plasticas de la Universidad de Guadalajara.



Gargola
Oleo sobre tela /160 x 130 cm /1992
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La fabrica II
Oleo sobre tela /130 x 160 cm /1992



Tendedero I1
Acrilico sobre tela /148 x 168 cm /1993
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RUBEN MENDEZ

Guadalajara, Jalisco ‘ 1969

De formacion autodidacta, RUBEN MENDEZ se ha nutrido del estudio de las vanguardias y
las corrientes contemporaneas para situarse en los terrenos de la posmodernidad. Respaldado
por la inquietud de conocer la historia del arte, alcanza un equilibrio donde conjuga la teoria
y su propia reflexion. En Paisaje urbano (metafisico) hace una franca alusion a Giorgio de
Chirico (1888 - 1978) y a la escuela metafisica, que se distinguié en el aspecto formal por
la yuxtaposicién de objetos dispares en un mismo escenario, el manejo pronunciado de la

perspectiva y el alargamiento de las sombras en el espacio.

Elartistatitulala obrayaclara entre paréntesis que se trata de un paisaje que sobrepasa
lo real, y alude con ello a la tendencia tan presente en los surrealistas. A partir de la apropiacion
de sus conceptos, traslada de ltalia a México un repertorio iconografico de arcadas y capulas
que aluden lo mismo a los pasajes florentinos y la Torre Antonelliana de Turin, evocadora de
la presencia de Nietzsche, que a los acueductos y templos de una ciudad colonial de nuestro

pais.

La dimension de los elementos arquitecténicos reducidos a cuerpos geométricos
se ve agigantada en esta pieza perteneciente al museo desde 1994, por la comparacién que
establece con los pequefios personajes que afade a la escena. En contradicciéon con las
pronunciadas sombras empleadas por el padre de la metafisica, la que proyecta la escalera en

este cuadro, resalta por su pequefiez.

Basado en el eclecticismo pictérico propio de la posmodernidad, el autor afiade al
ambiente de extrafieza metafisica, las referencias cubistas, y reduce los objetos a sus formas
basicas, en busca de proyectar una realidad escondida tras la apariencia, tal como indica el

titulo con que identificé su obra.



Paisaje urbano (metafisico)
Oleo sobre fibracel /100 x 142 cm /1992
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HECTOR NAVARRO

Guadalajara, Jalisco ‘ 1937

HECTOR NAVARRO estudié en la Escuela de Artes Plasticas de la Universidad de
Guadalajara, con el maestro Jorge Martinez y pasé por las aulas de la Escuela de Arquitectura.
Opt6 por el giro del arte, al que se dedicé de lleno en los afios sesenta del siglo pasado. Fue
participe del grupo de artistas que abrieron en Jalisco nuevas rutas, dejando atras la retérica

nacionalista de la escuela mexicana de pintura.

Su obra ha seguido el camino de la abstraccion figurativa, para tomar elementos de
la realidad y procesarlos mediante una reinterpretacion que responde a intereses estéticos
que cumplen una funcién dentro del cuadro. Las figuras humanas o animales que aparecen
en sus construcciones plasticas no requieren de la semejanza con la naturaleza, sino de la
congruencia con la idea que rige la composicion. Asimismo, su colocacion dentro de la
superficie es racional y ordenada, hasta lograr resolver el espacio de manera arménica, en un

juego de pesos y contrapesos entre la formay el color.

En Chaman alucinado la figura se pierde y se mimetiza con los planos de cortes
geométricos y tonos calidos, en contraste, en Tetles la imagen es la parte principal de la
composicion. El tema se relaciona con la conquista de México y hace referencia a la serie
que José Clemente Orozco dedico, bajo el mismo titulo, a memorar la cruenta batalla de los
indigenas contra los dioses blancos invasores. En la obra de Navarro, al igual que en la de
Orozco, conquistador y caballo se vuelven uno, recogiendo simbélicamente la impresion que
enfrent6 el indio ante aquellas escenas aterrorizantes en que aparecieron hombres que pensé
centauros. La alusion de caracter histérico esta planteada bajo una preocupacion estéticay no

con un sentido narrativo o como instrumento politico.

Sus dotes de dibujante se reflejan en su pintura y en su abundante obra grafica. La
serigrafia que guarda la coleccion representa un personaje mediante lineas y manchas sobre
una superficie de vivo colorido. La cabellera y los bigotes se unen en un solo trazo, mientras
de suboca emerge una frase llamando al amor que recuerda la tendencia hippie de los afios
sesenta. Como en todas sus obras, los distintos elementos surgen en funcién de un resultado

estético que busca la elegancia formal y la verdad en el cuadro mismo.



Chaman alucinado
Acrilico sobre tela /190 x 140 cm /1991
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Teules
Acrilico sobre tela /180 x 140 cm /1992
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Pensador
Serigrafia/ 71 x 51.5 cm / sin fecha
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PAuL NEVIN

Bayona, Francia ‘ 1949

PAUL NEVIN cursé sus primeros estudios de arte en Inglaterra. En 1972 se estableci6 en
Guadalajara, donde vivié por un periodo de veinte afios tras los dos afios en la Escuela de Artes
Plasticas de la universidad de esta ciudad. En la actualidad radica en la Ciudad de México.
Algunas de sus piezas monumentales pueden verse en la Fundacién Aceros Monterrey de la
capital neolonesa, enla Camara de Comercio de Guadalajaray en el Ecoparque Metropolitano

de Puebla; otras forman parte de colecciones de museos nacionales.

Su lenguaje artistico, nutrido de las fuentes del abstraccionismo y del movimiento
Dada, ha encontrado en la escultura el medio de expresar sus ideas y sentimientos. Trabaja con
regularidad el hierro, material con el cual ha desarrollado mayor experiencia, y cuyas texturas y
oxidaciones naturales, asi como los deterioros y marcas producidos por el tiempo, aprovecha
e incluye como parte de la estética de sus piezas. Los metales aparecen en sus tonos naturales

sin el uso de esmaltes ni colorantes.

La coleccion del Museo de las Artes (MUSA) cuenta en su acervo desde sufundacion,
con Dolorosa, una escultura en la que el artista abstrae los elementos fundamentales de la
Virgen Dolorosa, una de las imagenes mas populares y veneradas en la iconografia catélica,
y que se asocia con el sufrimiento y con los episodios de la pasion de Cristo celebrados en
la Semana Santa, tanto en Espafia como en México. Mas atraido por el impacto visual y el
contenido de la imagen tradicional que por motivos religiosos, el artista penetra en el pathos
popular y logra captar con pocas referencias los simbolos esenciales del culto: el corazén, la
daga y el resplandor de la corona, cuya belleza de formas plasma mediante dos placas de
metal ensambladas y recortadas, que se sostienen en una base de cantera. Con tal economia
de componentes logra sintetizar los ricos significados religiosos, a través de los cuales encauza
su propia emocién para compartir con el espectador, de manera contundente, los secretos de

ritos milenarios.



Dolorosa
Hierro forjado y cantera /187 x 60 x 60 cm / sin fecha
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MARTHA PACHECO

Guadalajara, Jalisco ‘ 1957

MARTHA PACHECQO destacé en la escena del arte jalisciense durante la Gltima década de
los afios 80 del siglo pasado cuando recién egresaba de la Escuela de Artes Plasticas de la
Universidad de Guadalajara. Mereci6 la atencion del pablico por trabajar una poética versada
en lalocura y la muerte respaldada por una técnica depurada que ha seguido desarrollando a

través de su carrera y que le ha valido el reconocimiento a nivel nacional.

Con la sensualidad de su dibujo envuelve miedos ancestrales, enfrenta al espectador
con el placer morboso de mirar lo prohibido y penetrar en los ambitos interdictos de la morgue

y el hospital psiquiatrico.

Su tema se enfoca en el cadaver, asi como en esa otra forma de muerte que es la
pérdida de la razén, mostrando la frialdad de dos espacios hospitalarios que encierran el dolor
y la tragedia humana. El retrato ha sido un género del que la artista se ha valido para expresar
la angustia de seres marginados o reclusos en nosocomios que ella observa a través de su
lente. En ocasiones se autorretrata como participe dentro de composiciones donde se puede
mostrar en calidad de cadaver o como interna psiquiatrica para convertirse en objeto y sujeto

de su creacién, proyectandose en una dimensién que rebasa sus limites corporales.

En el Autorretrato de la coleccién del Museo de las Artes (MUSA) la artista parece
surgir del fondo de una habitacién, sobrepasando el espacio para extenderse y penetrar en
otro, habitado por un personaje con expresion de enajenamiento mental. La obra puede
ubicarse en el contexto de la serie Exiliados del imperio de la razén que Pacheco realizé en los
afios noventa a la cual pertenece también la pieza del mismo nombre que guarda la coleccién,
en la que retrata uno de estos seres que viven abandonados en su propio mundo al que sélo

lo acompanfa un perro callejero que aparenta el mismo estado de indefension.

Lafotografiaesunrecursodelcualsehavalido paramostrarunarealidadreinterpretada
y magnificada por su mirada, lo que da como resultado obras de la finura de los dibujos que

guarda el MUSA desde 1994.



Autorretrato
Carbén sobre papel /180 x 120 cm /1991
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La serie Exiliados del imperio de la razén iniciada por Martha Pacheco en los afios
noventa, esta compuesta por cerca de treinta 6leos sobre tela que abordan el universo solitario
de las personas recluidas en hospitales psiquiatricos. El dibujo al carbén de la coleccion del
MUSA fue uno de los primeros trabajos que dieron origen a esta serie que muestra imagenes

perturbadoras de seres humanos que padecen del abandono social.



Exiliados del imperio de la razén
Carbén sobre papel /180 x 120 cm / sin fecha
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ANTONIO RAMIREZ

Ciudad de México | 1944

ANTONIO RAMIREZ estudié en la Escuela Nacional de Pintura, Escultura y Grabado "La
Esmeralda”. Desde su juventud hizo de su talento artistico una herramienta de lucha contra
la injusticia. Reside en Jalisco desde 1983, donde, ademas de su actividad como pintor afiade
las de escritor, ilustrador y editor, rubros en los que destacan sus publicaciones para el Ejército
Zapatista de Liberacion Nacional (EZLN) por lo que ha llegado a ser conocido en el sureste
mexicano como el "Pintor Pinceles”. La Universidad de Guadalajara le encargé en el afio
2000, el mural Suerio y pesadilla del poder en homenaje al EZLN para la Casa del Arte de
Zapotlan el Grande.

Esunautor conunatendenciafigurativa que se gestaa partir de la problematica obrera,
con personajes que se desenvuelven en ambitos imaginarios, sobre superficies que rompen
con la perspectiva tradicional. Su lenguaje plastico, lejos de tener un sentido panfletario,
reﬂeja un espiritu critico enriquecido por unaimaginacion sustentada en una visién humanista

y el buen oficio.

El espacio, el tiempo y el movimiento forman una triada representada mediante
soluciones geométricas heredadas del cubismo, a la que hay que afiadir el color, siempre
trabajado con transparencia y luminosidad como recurso para la segmentacion temporal y

espacial en la composicion.

La obra de gran formato La bailarina roja ensaya presenta una figura monumental
en el momento de ejecutar una complicada pose dancistica, con un pie sujeto a un poste,
una alusion simbdlica al contenido de un poema de Rafael Torres Sanchez. El color rojo,
calificativo aplicado a la bailarina en el titulo, es desplazado en el cuadro hacia el escenario
que la enmarca. En el grabado titulado Vértigo se vale nuevamente de la segmentacion del

espacio para expresar dos momentos de la caida de un individuo.

La obra Sol de la tarde muestra tres personajes colocados en planos diferentes, en
dos escenas simultaneas separadas por areas de color. El amarillo del fondo hace resaltar el
momento de luz de la tarde y respalda la presencia de dos hombres que representan la escena
callejera de un asalto. Un personaje solitario, colocado en el plano superior derecho aparece

de espaldas ajeno al suceso.



La bailarina roja ensaya
Oleo sobre tela /170 x 200 cm /1991
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Vértigo
Aguafuerte y aguatinta/ 62 x 88 cm /1992



Sol de la tarde
Oleo sobre tela /130 x 120 cm / 1989
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ROBERTO REBORA

Guadalajara, Jalisco ‘ 1963

ROBERTO REBORA es un artista cuidadoso del oficio, ha construido su discurso pictérico
a partir de las técnicas usadas por los grandes maestros de la pintura a los que acude como
fuente de aprendizaje y recurso para alcanzar la madurez de su propia expresion. Inicié su
carrera haciendo caricaturas y dibujos para inclinarse decididamente por la pintura de manera
autodidacta, para ello guardé una disciplina estricta que lo ha llevado a ocupar un lugar en la
plastica nacional. En una vision un tanto ecléctica transita libremente por distintas épocas y
estilos, y acude a referencias variadas como parte de un lenguaje posicionado en la perspectiva
de la posmodernidad y la transvanguardia. El suyo es un arte figurativo que no busca mas
mensaje que navegar en su propia subjetividad para mostrarla con la experimentacion y el

cuestionamiento de la pintura misma.

Trabaja temas desarrollados en largas series, entre las que se encuentra una enfocada
al aspecto de la precocidad infantil. En Nifios jugando se manifiestan sus cualidades de buen
pintor en una escena en que el artista traspasa la intimidad de una habitacién semivacia, para
sorprender un instante ladico al recorrer el velo del universo encerrado en el que acontecen
las travesuras erdticas, y saca a la luz el tema oculto de la sexualidad temprana para mostrarlo

con sencillez y pocos elementos.

El espectador se hace participe del pequefio secreto y descubre la presencia de dos
nifios que retozan sobre una cama. Elautor reviste la escena de ingenuidad al acudir al garabato
infantil como medio de interpretacion plastica. Los personajes se configuran mediante dos
lineas entrelazadas y diferenciadas por el color que aparecen al extremo de un lecho de trazos
rapidos. El conjunto de lineas de varios calibres destaca sobre el fondo grisaceo elaborado con
gruesas veladuras, con lo que se crea una atmésfera de juguetona perversidad, en esta pieza

que forma parte del acervo desde el afio 1994.



Nifos jugando
Oleo y temple sobre tela /130 x 200 cm /1994
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ENRIQUE RICO

Guadalajara, Jalisco ‘ 1941 — 2011

ENRIQUE RICO empezé su formacion artistica cuando era adolescente, en los talleres del
Jardin del Arte del Parque Agua Azul. Mas tarde ingresé a la Escuela de Artes Plasticas de la
Universidad de Guadalajara donde se especializé como técnico en escultura y pintura. Fue
alumno de Miguel Miramontes y de Olivier Seguin. Cuando ain era estudiante obtuvo el
encargo de la fuente Olimpica ubicada en la Calzada Independencia de esta ciudad, mediante

concurso celebrado para conmemorar las Olimpiadas de 1968.

Su trayectoria estuvo siempre ligada a su alma mater y fue en la Galeria Universitaria
donde realizé su primera exposicion individual en 1966. Durante 24 afios impartié la materia
Técnicas y procedimientos escultéricos en el Centro Universitario de Arte, Arquitectura y
Disefio (CUAAD). Antes de morir se encontraba trabajando en las maquetas para el proyecto
de la serie de esculturas monumentales que serian colocadas como simbolo de identidad en
cada uno de los centros universitarios de la Universidad de Guadalajara. Sumuerte, a la edad

de setenta afios, le impidi6 realizar la obra.

A sus cualidades de escultor unié las de pintor y grabador, modalidades todas en
las que siguié el camino del abstraccionismo, tendencia que lo vinculé en los afios setenta al
grupo formado en torno al Centro de Arte Moderno encabezado por Miguel Aldana Mijares.
Fue un artista que buscé en la forma y el color los elementos fundamentales para expresar el
mundo de las ideas y las emociones mediante el uso de diversos materiales y soportes; sin

embargo no descart6 realizar algunas obras donde aparecen referencias objetuales.

En la pieza que forma parte de la coleccion desde 1994, titulada La herradura, centra
la atencién en un objeto comin, y recurre a la madera para reinterpretar el resguardo de metal
que cubre los cascos de un caballo, hasta convertirlo en una pequefa escultura que lleva
inscrito el mensaje ancestral de la buena fortuna y que conserva la limpieza de ejecucion que

le fueron caracteristicas.
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La herradura
Madera tallada / 58 x 47 x 36 cm /1993
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SALVADOR RODRIGUEZ VAZQUEZ

Guadalajara, Jalisco ‘ 1956

SALVADOR RODRIGUEZ VAZQUEZ realizé6 estudios en la Escuela de Artes Plasticas de
la Universidad de Guadalajara cuando era director Francisco Rodriguez Caracalla, a quien
el artista reconoce como el maestro que le descubri6 la amplitud del universo de las artes
plasticas. Su interés se volcé por producir un arte que reflejara los intereses de su comunidad,
motivacion que lo llevé a participar en el grupo Trabajadores Culturales Tenamaztli, fundado
en 1979, en defensa de la cultura autéctona. Poco después organizo, junto con Javier Campos
Cabello, el Taller de Investigacion Visual (TIV), inclinado a la funcién social de la actividad
artistica, que incluy6é entre sus manifestaciones el happening y la instalacion, entonces

inusuales en Guadalajara.

Su pintura se ha valido del lenguaje figurativo para hablar del paisaje. Es el paisaje
del barrio visto desde la perspectiva del abandono de un territorio afiorado y perdido, como
producto del descuido y el crecimiento de la ciudad. Las obras de Salvador Rodriguez llevan
implicito un caracter testimonial: son crénicas visuales que recogen la apariencia de las calles y
las esquinas como un medio para llegar a la verdad que encierran los espacios, que han dejado
de ser punto de convivencia amistosa para transformarse en zonas marginadas dominadas por

la violencia y el crimen.

Hay una silenciosa carga dramatica en sus paisajes: en la bolsa de plastico, la lata
vacia, el zapato tirado en la calle, la puerta de lamina de casas modestas o el borracho que
duerme saturado por el alcohol, y que el pintor plasma sin exaltacion en escenarios de serena

melancolia.

En Unaesquina la atencién se dirige hacia un edificio que tiene un local comercial con
la cortina de metal bajada, una escena como tantas que vemos, y que el artista muestra de
manera parcial. Mediante una construccién geométrica resalta el espacio a partir de triangulos
demarcados por zonas cromaticas. Al partir de las bases del cubismo analitico, el autor rompe
con el punto de vista Gnico de las pinturas clasicas que presenta al objeto desde un solo punto,
mediante una perspectiva de enfoque plural que responde a la estructura del cuadroy no a la

representacion de lo observable.
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Una esquina
Acrilico sobre tela/100 x 65 cm /1992
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GUADALUPE SIERRA

Guadalajara, Jalisco ‘ 1939 —— Puerto Vallarta, Jalisco ‘ 2003

La obra de GUADALUPE SIERRA ha sido calificada en distintas ocasiones de naif por poseer
caracteristicas que la acercan a esta corriente cuyo término se asocia a la pintura ingenua
y exenta de artificios que tiene como uno de sus representante mas destacados a Henri
Rousseau, mejor conocido como el "Aduanero Rousseau”, que causara admiracion a finales

del siglo XIX en Francia.

Lejos de la espontaneidad propia de la falta de formacion académica, su pintura refleja
una técnica depurada, de una mano adiestrada por su paso por las aulas de La Esmeralday de
la Escuela Nacional de Artes Plasticas (ENAP) en la Ciudad de México. Podria decirse que hay
un gran candor en su obra y que interpreté al mundo desde una vision ingenua y nostalgica
que emané de la personalidad de un ser que disfruté de las cosas sencillas y de los recuerdos

que rodearon a su circulo familiar para conservarlos a través de la pintura.

Muchacha en carrusel es un testimonio de su produccién artistica que fue adquirido
en 1994, como parte de la coleccion que dio inicio al Museo de las Artes (MUSA). En ésta,
se deja ver una composicion equilibrada, un dibujo preciso y un armonioso colorido, para
captar mediante un acercamiento, una escena comun de las ferias: una nifia gira montada en
el caballito de un carrusel, esa maquinaria que forma parte del recuerdo infantil de todos los
tiempos. La figura colocada en primer plano, muestra con una pose graciosa y una sonrisa en
el rostro, la alegria de la que parece gozar. Los colores parten de tonos primarios suavemente

matizados que resaltan sobre el verde agrisado del fondo.

Su presencia en la plastica de Jalisco inici6 en 1960, a partir de entonces expuso en
varias ciudades del pais y su obra fue conocida en Canada, Estados Unidos y Francia. Vivi6 sus

altimos afos en Puerto Vallarta donde siguié pintando hasta el final de su vida.
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Muchacha en carrusel
Oleo sobre tela /150 x 80 cm /1993
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JAIME TAFOYA

Guadalajara, Jalisco ‘ 1952

JAIME TAFOYA, pintor autodidacta nacido en el emblematico barrio de Mexicaltzingo de
Guadalajara, radica en Paris desde 1989.

Su produccién plastica se ha nutrido de la influencia del pop art, las tiras cémicas
y el cartel publicitario. Ha declarado su obsesion por la mujer como fuente de inspiracion,
como se aprecia en la pieza del Museo de las Artes (MUSA) titulada Brigittomanie donde
rinde homenaje a la sensualidad femenina a través de la imagen de Brigitte Bardot, simbolo
sexual de los afios sesenta, quien se mantuvo durante mas de una década como icono de la

filmografia francesa, para dedicarse después a la defensa de los animales.

El cuadro, adquirido por el MUSA en 1994, representa el juego de la oca en una
espiral que encierra las diferentes especies animales protegidas por la actriz, quien domina la
escena al final del laberinto, en una de sus poses fotograficas habituales. En la parte inferior
estan los dados que determinaran el namero de casillas a recorrer hasta llegar al centro, lugar
premiado donde el jugador encontrara la satisfaccion de su deseo erético con la imagen de
una estrella creada por la publicidad. El autor retoma el titulo del cuadro Esto no es una pipa

de René Magritte, y escribe en francés lo que se traduciria como Estos no son unos dados (de

marﬁl).

Elartista doné al museo Del cielo cayé un mariachi, la representacion de un bar donde
aparece de manera insélita un mariachi, junto a la figura de una bailarina de aires espafioles.
Un hombre sentado, fuma frente a una botella de tequila. El tejido de las varas del equipal,
silla popular en Jalisco, se extiende al marco del cuadro, como complemento de la fantasia
que envuelve a la escena. En tanto en Las luciérnagas trata el tema del paisaje parisino usando
un colorido menos vibrante que en los anteriores cuadros y una estructura regida por lineas
verticales. La reunion de las tres piezas muestra las variantes ocurridas en su trayectoria

artistica, que a pesar de sus diferencias, ofrecen elementos comunes que lo identifican.
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FAray¥A

Brigittomanie
Acrilico sobre tela /144 x 180 cm / sin fecha
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Del cielo cay6 un mariachi
Acrilico sobre tela/ 61 x 50 cm /1988



Acrilico sobre tela /133 x 175 cm /1994
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RAMIRO TORREBLANCA

Acapulco, Guerrero ‘ 1927 —— Guadalajara, Jalisco ‘ 1997

RAMIRO TORREBLANCA fue un pintor que se formé por cuenta propia en los talleres de
Fernando Best Pontones, Juan Ixca Farias y Gilberto Aceves Navarro, y que supo compartir su
tiempo entre el arte y la medicina, profesion que ejercié hasta su jubilacion, como médico del

Seguro Social, en 1980.

Pasé sus primeros afios en su natal Guerrero y, tras cambiar varias veces de residencia
entre Acapulco y las ciudades de México y Guadalajara, se instalé en esta altima en los inicios
de los afios sesenta, donde residi6 hasta su muerte. Con Miguel Aldana Mijares fue impulsor
del Centro de Arte Moderno de Jalisco, creado en 1970, que agrupé a los artistas que buscaron

formas de expresion ajenas al nacionalismo de la primera mitad del siglo XX.

Torreblanca se incliné hacia una abstraccion emanada de la corriente europea, en un
informalismo pictérico que no prescindié de la formay estuvo sujeto a una vision esteticista en
la que mostré cierto parentesco con la obra de Rufino Tamayo. Sus obras estan estructuradas
armoénicamente mediante un juego de relaciones internas ajeno a la realidad exterior, pero

coherente dentro del cuadro.

En Parejaen luz aparecen dos figuras encerradas en un universo segmentado por lineas
y planos geométricos de distintos pesos visuales en el que se marca un ritmo repetido por el
eco de formasy colores. Los elementos que integran la composicién parecen haber surgido de
las propias necesidades estéticas del cuadro, mas que de una accién premeditada. Como en
el resto de su obra, se trata de la interpretacion de una realidad producida en suimaginaciony

trabajada con una espontaneidad controlada por el manejo riguroso de la técnica.
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Pareja en luz
Oleo sobre tela / 65x 90 cm /1993
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Luis VALsOTO

Ciudad de México | 1939

LUIS VALSOTO es un pintor de origen duranguense nacido en la Ciudad de México que se
establecio en Guadalajara desde el afio de 1965, tras abandonar sus estudios de arquitectura,

para encontrar en la capital tapatia el medio adecuado para desarrollar su trabajo artistico.

Después de una breve estadia en la Universidad de Berkeley, California, en el taller
de Nathan de Oliveira, retorné a Guadalajara a principios de los afios setenta, integrandose
plenamente a la plastica jalisciense en un momento de cambio entre el abstraccionismo y
el surgimiento de una corriente figurativa en la que su presencia jugd un papel significativo.
Valsoto aporté una vision fresca que puso en la mira la sensualidad del cuerpoy el divertimento

con las cosas sencillas de la vida cotidiana.

Su preocupacion por captar la esencia de las costumbres populares ha sido una constante en
su pintura. Lejos de argumentos rebuscados o construcciones intelectuales aborda el lienzo
para interpretar una suerte de paraisos rurales habitados por seres dotados de ingenuidad
en los que reina la figura femenina. Sin embargo la pieza del Museo de las Artes (MUSA)
representa a un personaje masculino acariciando a un perro, rodeado de elementos que
suelen aparecer en sus cuadros. Perros, gatos, caballos y variadas clases de aves conforman
parte de su repertorio iconografico, donde no faltan continuas referencias a la transformacion
de las costumbres campesinas que, al entrar en contacto con una urbe, modifican sus maneras

de actuary de vestir.

Su obra posee una sencillez juguetona y un sentido del humor que asoma sutilmente
en todas sus telas a través de suaves pinceladas de colorido arménico, en los que refleja su

buen oficio de pintor.



Mi pueblito
Oleo sobre tela /150 x 120 cm /1991
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ISMAEL VARGAS

Guadalajara, Jalisco ‘ 1947

ISMAEL VARGAS se formé de manera independiente, aunque tomé algunos cursos en la
Escuela de Artes Plasticas de la UdeG. Durante 1976 radicé en Paris, donde trabajé en el taller
de Alberto Gironella. Vivié cuatro afios en Ecuador. Se establecié con su esposa, la también

pintora Judith Gutiérrez, en Guadalajara en 1986.

Oriundo del tradicional barrio de San Juan de Dios de la capital jalisciense, su infancia
transcurrié en medio de las manifestaciones populares de la zona ocupada por el famoso
mercado y el templo que lleva el mismo nombre. Sobre sus lienzos aparece el recuerdo de los
puestos de frutas, juguetes, dulces tipicos y artesanias con los que durante su nifiez convivié.

En este lugar emblematico se encuentra el origen de su imaginacién creadora.

La fuente de su iconografia parece residir en la riqueza de las formas y el colorido que
le marcaron un sello desde su infancia, mismo que imprime sobre sus cuadros con un fuerte
dejo nacional: trompos, mufiecas, valeros, asi como textiles, jarros de barro, idolillos y figuras
prehispanicas, forman parte de su repertorio habitual, en una propuesta plastica que algunos
criticos insertan dentro del llamado neomexicanismo, que cobré una fuerte presencia en los

afos 80 del siglo pasado.

En la pieza titulada Hombres leopardo, al igual que en la mayoria de sus cuadros,
presenta los elementos de una manera repetitiva, armando series o cadenas del mismo objeto.
Setrate de textiles, artesanias, juguetes o frutas, aparecen sobre el lienzo formando estructuras
de fuerte atractivo visual. En este caso, toma como tema principal la figura prehispanica
del guerrero, personaje que asumia las caracteristicas del leopardo y que representaba
simbolicamente la fiereza del animal, y lo muestra en diversas posiciones. El ritmo del cuadro
se interrumpe al colocar en la parte central, la cabeza de un felino acechando al espectador en

primer plano.
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Hombres leopardo
Oleo sobre tela /170 x 142 cm / sin fecha
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CARLOS VARGAS PoNs

Guadalajara, Jalisco ‘ 1968

CARLOS VARGAS PONS se inici6 en la pintura en los talleres de Enrique Ruiz Rojo, José Fors
y Davis Birks, y se dio a conocer pronto en el pais gracias a los premios obtenidos en 1990 y

1991 en el Encuentro Nacional de Arte Joven, celebrado en Aguascalientes.

Sus obras parten de una propuesta figurativa de tendencia hiperrealista, con escenas
cargadas de un realismo magnificado por la lente, dentro de encuadres propios de la 6ptica

fotografica.

Ha sido un artista disciplinado que ha seguido un proceso de desarrollo constante
sustentado en el analisis de las principales expresiones plasticas de la historia del arte, a las
cuales somete al tamiz de su experiencia para alcanzar su propia interpretacion pictorica,
en una apropiacién del pasado que le permite comprenderlo y reinterpretarlo bajo nuevos

codigos.

Suele trabajar por temas. Uno de ellos es el relacionado con el agua y los bafiistas, al
que pertenece la Ofelia que el artista ofrece como homenaje al pintor catalan Antoni Tapies
(1923 - 2012). Aquilo muestra retratado en el momento de sumergirse en una alberca; el titulo
y la tematica nos llevan a pensar en la protagonista de la tragedia de William Shakespeare, que

muere ahogada como consecuencia de suamor por Hamlet.

Al fondo aparece un fragmento del cuadro del artista espafiol que Vargas Pons
reproduce cuidadosamente con amplias pinceladas. Un caballete apenas insinuado sostiene
el lienzo que muestra la cabeza con las distorsiones del rostro provocadas por el movimiento
concéntrico de las ondas del agua. Se trata de un cuadro dentro de otro cuadro, recurso muy
utilizado en la tradicién pictérica, que el artista aprovecha para realizar su elegia simbidtica.
La pieza resuelta en diferentes planos prescinde de los efectos de profundidad y perspectiva,
formando una estructura que une la figuracion con la abstraccion y condensa el tiempo para

sumergirse en la pintura del célebre impulsor del informalismo matérico.



Ofelia: homenaje simbiético al maestro Antoni Tapies
Oleo y acrilico sobre tela /153 x 238 cm /1992-1993
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BENITO ZAMORA

Guadalajara, Jalisco ‘ 1951

La formacion profesional de BENITO ZAMORA proviene de su experiencia en el ejercicio
del dibujo, modalidad que inici6 a temprana edad y que le llevé a finales de la década de
los setenta, a tomar las clases dominicales que impartia Miguel Contreras en el taller libre
de la Galeria Municipal Jaime Torres Bodet, en Guadalajara. Su trabajo se ha inclinado por
una expresion figurativa que ha conservado ciertas caracteristicas que hacen inconfundible su

produccién artistica.

Mediante una multiplicidad de pequefas lineas trabajadas con colores vibrantes,
Zamora construye imagenes divididas o marcadas por dos hemisferios, cuyo referente central
es la nariz, y que parecen obedecer a una dualidad anclada en el mundo de los arcanos. Es
comun encontrar en su obra una simbologia de connotaciones esotéricas y un lenguaje criptico

construido mediante elementos que se repiten unay otra vez.

Muchachas de vacaciones es el titulo festivo que el autor dio a la representacion de
dos personajes femeninos cuyos cuerpos son testimonio de haber gozado de la comida y la
bebida. La figura mayor presenta cinco manos y varias botellas sobre el cuerpo, en tanto la
menor lleva sobre el pecho un plato con utensilios y un pescado atravesado sobre la boca. Al
fondo aparece una serie de caras o antifaces que parecen multiplicarse, de las cuales pende un

animal.

En sus cuadros la cabezay los ojos cobran especial importancia. Los rostros de mirada
fija y gesto amenazante saturan un espacio habitado por insectos y seres extrafios. Deidades
maléficas o duendecillos traviesos que no corresponden a la realidad visible van surgiendo
de la imaginacion del artista, para plasmar en el espacio un discurso pictérico basado en la
reiteracién de imagenes con temas provenientes de narraciones aprendidas o imaginadas, que

saturan la superficie con un brillante colorido.



Muchachas de vacaciones
Tinta sobre papel / 50 x 75 cm /1988
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MANUEL ALVAREZ BRAVO

Ciudad de México ‘ 1902 — 2002

MANUEL ALVAREZ BRAVO es reconocido entre los mas importantes fotégrafos del siglo XX.
Durante su larga y fructifera carrera colaboré con la revista Mexican Folk Ways y trabajé varios
afos para la industria cinematografica. En 1935 expuso en el Palacio de Bellas Artes junto a
Henri Cartier-Bresson y en la Galeria Julian Levy de Nueva York con Cartier-Bresson y Walker
Evans. En 1939 participé en la exposicion Souvenir du Mexique organizada por André Breton
en Paris, y hasta el final de sus dias expuso en los mas importantes museos internacionales. En

1975, el gobierno mexicano le otorgé el Premio Nacional de las Artes.

Numerosos fotégrafos mexicanos y extranjeros han encontrado en él una fuente
de aprendizaje inagotable y sobre su obra han escrito, entre otras personalidades, Xavier

Villaurrutia, André Breton, Octavio Paz y Michel Foucault.

Seglnsus propias palabras “todo esretratable, depende comoselevea”, yasilomostro
al capturar con su lente paisajes, retratos, escenas callejeras, tradiciones, fragmentaciones y

abstracciones, a los que solia poner titulos sugerentes.

Parabola éptica es una de sus fotografias de tema urbano mas conocidas y forma
parte de la coleccion de varios museos del mundo. El negativo data del afio de 1931 y la
impresion en poder del Museo de las Artes (MUSA) corresponde a los afios 9O. Muestra el
letrero del comercio La éptica moderna con las letras invertidas. La imagen plantea un juego
de significados entre el ojo, la vision moderna, la palabra escrita y el engafio de los reflejos. El
titulo mismo marca una interaccion entre el término parabola, usado como forma curvaday
como narracién simbdlica, y 6ptica, como punto de vista o como establecimiento donde se

venden lentes.
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Parabola optica
Plata sobre gelatina / 24.77 x18.42 cm /1931 (impresién posterior)
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“Un arbol puede ser frondoso y rico, otro seco y retorcido, pero ambos poseen una
belleza dramatica...” dijo Alvarez Bravo a Teresa del Conde (entrevista en el catalogo Mucho
Sol, INBA, 1989), lo cual pareciera describir su foto Quetzalcéatl que registra un arbol de
tronco retorcido, cubierto de follaje, cuya forma semeja la representacion de la serpiente

emplumada de los mexicas.

Ambas piezas ingresan al museo en 1998, con motivo de la exposicion Espiritus

arbéreos, con fotografias de Alvarez Bravo y poesia de Octavio Paz.



Quetzalcoatl
Plata sobre gelatina /18.42 x 24.77 cm /1968 (impresién posterior)
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ARNOLD BELKIN

Calgary, Alberta, Canada ‘ 1930 — Ciudad de México | 1992

ARNOLD BELKIN se sinti6 atraido por el muralismo mexicano desde su época de estudiante
en Vancouver. En 1948, decidié dejar su natal Canada e instalarse en la Ciudad de México,
donde ingresé a la Escuela Nacional de Artes Plasticas, mejor conocida como La Esmeralda.

Interesado por el contenido social del arte, en 1950 formé parte del grupo de asistentes de
David Alfaro Siqueiros, precursor del uso del aerégrafo, la camara fotografica y el proyector
eléctrico, asi como de materiales acrilicos y lacas automotivas en la pintura, y que Belkin aplicé

después en sus propios murales.

Desarroll6 temas histéricos relacionados con luchas sociales con una iconografia
dedicada a caudillos latinoamericanos, como Simén Bolivar, Emiliano Zapata, Francisco Villa
y César Augusto Sandino, que aparecen reiteradamente tanto en sus obras murales como en

dibujos y pinturas de caballete.

La obra perteneciente al Museo de las Artes (MUSA), fechada en 1986, presenta
un dibujo de gran formato del luchador nicaragtiense, inspirador del movimiento del Frente
Sandinista de Liberacion Nacional, que se enfrenté al gobierno de Anastasio Somoza. Las
lineas delimitan con precision la figura y el fondo, que presentan el cuerpo en primer plano,
para lo cual se aprovechan las texturas del propio soporte de papel amate. La dimension del
cuadro refleja la estatura moral que el autor imprime al lider, para quien emplea una paleta

reducida que hace destacar los colores de la bandera norteamericana.

Eltema de Sandino aparecera mas tarde, en 1987, en el gran mural que México ofrecié
como regalo a Nicaragua, titulado Los Prometeos en referencia a las figuras miticas que el
artista personificé en las imagenes de Sandino y Zapata; en ella el primero sostiene la bandera
norteamericana en sefal de triunfo. El mismo afio realizé en el taller de Enrique Cattaneo
la serie de serigrafias Dos montarias de nuestra América, en las que nuevamente representa a

ambos personajes.

La pieza pasé de los fondos universitarios de la Biblioteca del Estado a formar parte

del acervo del MUSA a partir del 2012.
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Augusto Sandino
Mixta sobre papel amate / 232 x126.5 cm /1986
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CARACALLA (FRANCISCO RODRIGUEZ)

Mascota, Jalisco ‘ 1907 —— Guadalajara, Jalisco ‘ 1989

FRANCISCO RODRIGUEZ fue alumno de la Escuela Libre de Pintura, desde entonces fue
conocido con el nombre de Caracalla por el parecido que mostraba con un busto en yeso del
emperador romano, utilizado de modelo para las clases. Particip6 en lafundacion de la Escuela
de Artes Plasticas de la UdeG, de la cual fue director y mentor durante varias generaciones.
Su fama ha ido acompafada por su colaboracion en los murales que José Clemente Orozco
ejecutd en Guadalajara, y por los afios que dedicé a la docencia y la promocién cultural; sin
embargo, es un pintor clave en el desarrollo del arte en Jalisco, de lo cual da cuenta Javier
Ramirez en su investigacion publicada por el Centro Universitario de Arte, Arquitectura y

Disefio en coedicién con la Secretaria de Cultura de Jalisco en 2010.

Inconforme con la reproduccion del objeto exterior buscé abrevar en los principios
cubistas y en las inquietudes filoséficas del abstraccionismo, asi como en los canones de la
seccion aurea y la sucesion numérica de Fibonacci. El concepto racional del estructuralismo
ruso le sirvié de plataforma para establecer su propia propuesta que buscé integrar a la pintura,

la esculturay la arquitectura en un solo objeto artistico.

Su preferencia por los caminos del arte abstracto no gozé de aceptacion. Obras
como La muerte del cisne realizada en 1933, en la que somete las suaves curvas evocadoras del
cuello del ave a la estructura rigida de un triangulo, resultaron excéntricas en el ambiente de la

plastica tapatia.

En Amanecer (Circulo dureo) se aprecian junto con los aspectos formales y
conceptuales de su obra, su inclinacion por el uso de materiales no convencionales. La pieza
esta realizada con laca automotiva sobre un aglomerado de cartén y virutas de madera,
asi como con materiales usados en la construccion, a los que otorga un valor gracias a las
texturas y tonos que ofrecen. En la composicién intercala superficies satinadas con rugosas,
organizadas dentro de una estructura geométrica. Ademas de este tipo de piezas en las que
destaca el predominio del intelecto, produjo también otras en las que la abstraccién asume un

caracter poético de profunda carga emotiva.

La pieza ingresé a la coleccion del MUSA en 2010, gracias a la donacion de la familia,

através de la sefiora Lila Lomeli, viuda del pintor.
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Amanecer (Circulo aureo)

Piroxilina sobre perfocel, lignoplay y fibracel / Diametro 200 cm /1966
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ToMAS COFFEEN

South Bend, Indiana, Estados Unidos de América ‘ 1910 —— Guadalajara, Jalisco ‘ 1985

TOMAS COFFEEN SUHL llegd a Guadalajara en 1948, becado por el gobierno norteamericano,
después de haber participado en la Segunda Guerra Mundial. Obtuvo la maestria en pintura
otorgada por la entonces Facultad de Bellas Artes, dirigida por José Guadalupe Zuno,
antecedente de la Escuela de Artes Plasticas de la Universidad de Guadalajara, donde ejercié

la docencia durante méas de veinte afios.

Impresionado por la luminosidad del ambiente decidi6 instalarse en Tlaquepaque,
las mismas razones que, afios mas tarde, motivaron al austriaco Fritz Riedl a montar su taller
de gobelinos en esa ciudad. La luz de Jalisco influy6 en el vibrante colorido que caracterizé
su obra durante afios, y por lo que en su momento obtuvo criticas adversas a series de gran

belleza, como los jarrones con flores y las fachadas de las casas de San Pedro Tlaquepaque.

De modales suaves y mirada afectuosa, buscé en la pintura un vehiculo para
enriquecer la vida interior del hombre. Fue un artista interesado en la funcién del arte como
una propuesta estética, alejada de fines politicos o didacticos, que lo llevé a buscar la solucion
formal por encima de los temas de sus cuadros. Durante sus Gltimos afios pinté bajo un estado
animico al que llamé “misticismo pictérico”, periodo dentro del cual terminé la obra que ahora

posee el Museo de las Artes (MUSA), y que tardé diez afios en finalizar.

En el afio 2009 Farallon del mexicano fue adquirida con los fondos de la Fundacion
Universidad de Guadalajara en acuerdo con Rocio Coffeen, hija del pintor, quien a cambio
de una cifra simbélica entregé la obra al MUSA. El cuadro presenta una gama de tonalidades
propia de la serie Rogowo, que trabaj6 en la década de los afios setenta, dedicada al paisaje de
la barranca de Oblatos, en la cual los contrastes violentos de otras épocas, se suavizaron hacia
tonalidades complementarias y arménicas. En ella, prescinde de la perspectiva y el volumen,
representa la idea de luz y sombra mediante zonas planificadas y segmentadas por los violetas
y amarillos que utilizd para pintar gran parte de las montafas escarpadas de la barranca,
inspirado en los paisajes del pequefio pueblo polaco de sus ancestros, al que obedece el

nombre de la serie.
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Farallon del mexicano
Acrilico sobre tela/ 90 x 115 cm /1969 - 1979
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PENELOPE DOWNES

Londres, Inglaterra ‘ 1945

PENELOPE DOWNES pasé su infancia en Kenia, Africa, para regresar en su adolescencia a
Londres, su ciudad natal, donde inici6 sus estudios de arte. En 1970 fue becada durante un
afio en la Escuela Nacional de Pintura de San Carlos, en la Ciudad de México. Desde 1981

radica en Guadalajara, tras un periodo intermedio en el que vivi6 en Bath, Inglaterra.

Desde su llegada a Guadalajara destacé en el medio del arte por sus cualidades de
dibujante y de pintora. Su fino dibujo le ha permitido realizar una importante obra grafica, en
la que trabaja con igual destreza el aguafuerte y las variadas modalidades del intaglio, asi como
otras técnicas de estampacion. Es una artista disciplinada que dedica muchas horas a cada

pieza, se trate de grafica o pintura de caballete.

Su obra parte del manejo de la imagen del mundo exterior, que plasma sobre la
superficie con un realismo fotografico. Para ello construye escenarios donde agrupa objetos
que reproduce de manera detallada. Con minuciosidad sobrepasa la fidelidad fotografica,
hasta otorgarles un sentido que niega la interpretacion literal para ofrecer al espectador una

verdad mas poética que da cuenta del misterio que guardan los objetos cotidianos.

Suele utilizar grandes formatos, como puede verse en Altar, una pieza fechada
en 1991, adquirida recientemente, que esta dividida a manera de triptico medieval, con un
cuadro central y dos calles laterales, donde los protagonistas aparentes son las cosas, aunque
muestran el mundo de quien las posee. Varias prendas de ropa, un lapiz, unos libros, pinzas
y clavos, el cacharro de cocina, la punta de un sacacorchos, un cuadernillo o las verduras,

expresan un mensaje que encierra otro, que no aparece, pero queda sugerido en el cuadro.

Alfijar la mirada sobre los enseres cotidianos, Downes hace que hasta las cosas mas
triviales cobren un valor simbélico. Bajo el tamiz de su mirada adquieren una dimensién que
conjuga el recuerdo conocido con el mundo subjetivo de la historia personal de una mujer
que tiene que ocuparse de los asuntos domésticos, ademas de los inherentes a su produccion

artistica.
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Altar
Oleo sobre madera /102 x 158 cm /1991
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CORNELIO GARCIA

Tenamanxtlan, Jalisco ‘ 1942

CORNELIO GARCIA, dibujante y grabador, originario del municipio de Tenamaxtlan,
Jalisco, emigré de pequefio a Los Angeles, California, y regresé al pais en 1963 para estudiar
en la Escuela Nacional de Artes Plasticas de la Universidad Nacional Auténoma de México

(UNAM). A partir de 1967 viaj6 por Norte y Sudamérica y vivio tres afos en Zambia, Africa.

Desde 1970 establecié en Guadalajara su taller de grabado, donde continué con la
produccién de su obra, y se dedicé a la ensefianza de las viejas artes de la estampacion. Es
sobre todo un dibujante de linea poderosa que fusiona las escenas salidas de su memoria con
los recuerdos de su pueblo, en una versién expresionista anclada en los movimientos de la

transvanguardia alemana.

Utiliza con maestria todas las técnicas del aguafuerte, aunque manifiesta su
preferencia por el uso de la punta seca aplicada directamente sobre el metal. Sus obras,
expresan de manera humoristica y sensual, su gusto por la mujer, la masica y el campo. Con
frecuencia llevan titulos de canciones del dominio popular, que hacen recordar su actividad

como investigador de la cultura y la musica jaliscienses.

El Museo de las Artes (MUSA) guarda cuatro obras a raiz de su exposicion
retrospectiva realizada en 2010, de las que se incluyen en este apartado las que corresponden
al siglo XX. El dibujo de titulo Madreado I 'y el grabado Hombre en vigilia parecen tratarse de
narraciones autorreferenciales. En el primero, un personaje muestra el rostro marcado por
lineas, con unos lentes a medio caer. A juzgar por el término de la jerga popular que utiliza en
el titulo, su aspecto es el resultado de una golpiza, tras la cual, los lentes caen y aparecen a un
costado. Es caracteristico encontrar en su repertorio los rostros sin volumen, vistos de perfil,

con las bocas abiertas en actitud de hablar o gritar, saturados por fuertes lineas.
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Madreado I
Tinta china y gouache sobre papel / 50 x 54 cm /1992
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La segunda pieza, un grabado trabajado al aguatinta, muestra un cuerpo encerrado
en una habitacion. La silueta destaca entre un juego de sombras que no corresponden al
efecto de la luz de la ventana, pero cumplen una funcién al servicio de la composicién y hacen
resaltar las areas iluminadas y las ricas texturas de esta obra que involucra con sentido del

humor el tema del deseo.
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Hombre en vigilia
Aguatinta/ 55 x 49 cm /1991
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ULISES GONZALEZ

La Habana, Cuba ‘ 196z —— 2015

ULISES GONZALEZ GUTIERREZ estudié artes plasticas en la Academia de San Alejandro
en Cuba. Llego a México en 1991, para instalarse de manera definitiva en Guadalajara, donde
desarroll6 su trabajo durante veinte afios. Muri6 a los 51 afios, de manera inesperada durante
una visitaa La Habana. Su exitosa carrera se vio respaldada por galerias de prestigio en México

y los Estados Unidos de América.

Fue un pintor solitario de personalidad amistosa, que opté por trabajar desvinculado
del acontecer del mundo del arte. Gusté de la poesia y la literatura y solia dedicar tiempo
a la escritura. Los artistas que influyeron en su obra fueron los cubanos Servando Cabrera
Moreno, por el erotismo de sus torsos entrelazados y Gustavo Acosta por el manejo de los
grandes formatos con abundantes texturas y accidentes provocados, asi como la obra del
neoexpresionista aleman Anselm Kiefer, pintor matérico de pincelada espontaneay un manejo

sobrio del color.

En su iconografia se mezclan la religiosidad pagana de la santeria cubana y el
erotismo, unidos a una fuerte carga emocional. En su produccion plastica el cuerpo masculino
toma el papel protagénico, acompaﬁado de corazones, rosasy otros elementos de contenido
simbélico, que plasma con lineas rapidas sobre los blancos y grises de sus fondos. El color
aplicado en gruesas capas, con algunos destellos de rojo, hace resaltar la fluidez del dibujo

sobre las grandes superficies de sus lienzos.

La obra del MUSA donada por el artista se aparta de su tematica habitual, y pone
ante el espectador la vision parcial de un rostro. La atencién esta centrada en la mueca tensa
de los labios, en lo que podria ser su alusién a un momento preliminar a la creacién o a la
carga emocional que conlleva, por la sefial que brinda la punta sangrante del lapiz que aparece

sujeto entre los dientes.
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Ansiedad
Oleo sobre tela /160 x 200 cm /1993



/140

FERNANDO GONZALEZ GORTAZAR

Ciudad de México | 1942

FERNANDO GONZALEZ GORTAZAR es arquitecto graduado en la Universidad de
Guadalajara, escultor y urbanista, a lo que suma sus cualidades de hombre renacentista,
no sélo porque con la edad ha adquirido un aire leonardesco, sino porque su conocimiento
abarca una amplitud de gamas que van, de la estética y la historia de México, al bolero y la
cancién ranchera, y alcanza en todas grado de gran maestro. Desde 1990 vive en la Ciudad
de México con un pie anclado en Guadalajara y otro en Africa. Ha viajado por todo el mundo
y sus obras forman parte del paisaje nacional y de algunas plazas extranjeras. La Universidad
de Guadalajara le otorgé el doctorado honoris causa y recibié el Premio Nacional de Artes 'y
Ciencias en 2012.

Sus primeras obras realizadas en Jalisco lo singularizaron como artista abstracto, con
aquella Gran puerta realizada en 1969, seguida de la fuente de La hermana agua ubicada en
la colonia Chapalita. A partir de entonces se ha involucrado en una larga lista de proyectos,
muchos no realizados, pero todos unificados por la calidad de un trabajo riguroso avalado por

la investigacion y difundidos a través de importantes publicaciones y exposiciones.

Sus esculturas son producto de la reflexion y estan trabajadas con precision
matematica. En la pieza titulada Resplandor resalta el movimiento de los rayos ondulados que
surgen con gracilidad arbérea de una estructura geométrica. Un triangulo o piramide dividida
en ranuras por las que pasan la luz y el aire, sostienen las curvas que parecen movidas por el
viento. La exactitud milimétrica del gran triangulo, subdividido por dos de menor tamafio y un
rombo, contrastan con la explosién y soltura de la parte superior, estableciendo un juego de
fuerzas entre el intelecto y la pasion. A esta serie pertenecen otras de gran belleza como la que

se encuentra en El Escorial, Espafia, realizada en la misma fecha.

La obra fue realizada en 1995 y fue donada por su autor a la coleccion del Museo de

las Artes.
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Resplandor
Hierro laminado y soldado / 260 x 323.5 x 67 cm /1995
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DANIEL KENT

Guadalajara, Jalisco ‘ 1950

DANIEL KENT es un pintor autodidacta, dibujante y grabador, que ha participado en la
plastica de Jalisco desde fines de los afios setenta del siglo pasado, con una obra que retoma
aspectos medievales y renacentistas para construir realidades que parecen surgir de la poesia

y de los fondos de la literatura universal.

Hay algo de mistico en sus interpretaciones, vinculado con lo secreto o con la
busqueda del opus magnum de los alquimistas. Su propia atraccion por la meditacion lo
conduce a una tematica que indaga significados ocultos en las imagenes. En Alegoria del
poeta ebrio describe una escena que exalta el encuentro de un bardo con las musas por medio
del suefio del alcohol. Una mujer, un angel y, posiblemente, Dante y Petrarca aparecen en la

superficie mediante amplios trazos curvos, delineados con claridad y separados del fondo.

Un frasco y un vaso tirado aparecen sobre la mesa que marca una recta donde
descansa la cabeza del poeta y aparece la mano de un angel que cuida su suefio. El color juega
un papel fundamental en la composicién. El rojo establece en su limite una diagonal que cruza
de la parte superior izquierda hacia la inferior derecha, mientras el tono blanco de un pafio
colocado en la parte inferior equilibra la composicién con los blancos del fondo. En la obra
predominan las lineas curvas que van dando ritmo a todos los elementos. Los personajes se
enlazan mediante ondulaciones formando zonas cromaticas en este cuadro de gran formato

que por sus caracteristicas evoca la pintura italiana del siglo XVII.

La obra fue realizada en 1996 y forma parte de la coleccion del Museo de las Artes
desde el afio 2002.
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Alegoria del poeta ebrio
Oleo sobre tela /150 x 190 cm /1996
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ALFONSO MARIO MEDINA MORENO

Guadalajara, Jalisco ‘ 1906 — 1966

ALFONSO MARIO MEDINA MORENO fue pintor de caballete y muralista. En su juventud
formé parte del grupo Pintores |6venes de Jalisco, fundado en los afos treinta del siglo
pasado, y al que pertenecieron artistas como Francisco Rodriguez "Caracalla”, Raal Anguiano,
Jests Guerrero Galvan, Jorge Martinez y Maria de la O Fernandez, con la que se casé en 1951.
Estudié en la Escuela Libre de Artes Plasticas, antecedente de la Escuela de Artes Plasticas de

la Universidad de Guadalajara. Fue merecedor de la Medalla José Clemente Orozco en 1958.

Su obra mural, en la que predomina el tema religioso, obedecié en gran parte a
encargos particulares y se encuentra en residencias particulares. Uno de sus murales pdblicos
mas conocidos es el del vestibulo de la Casa de la Cultura Jalisciense, titulado Las ciencias y
las artes. Su obra de caballete fue abundante y variada, y en ella destaca la importancia que le

dedicé a la figura humana.

La pieza de la coleccion del Museo de las Artes (MUSA) no fue titulada por el artista.
En ella aparece un torso femenino que domina la parte central del cuadro. La superficie esta
dividida en planos geométricos, y la figura del fondo es separada mediante la diferenciacion de
las tonalidades del color. La segmentacion de las formas, derivada del cubismo analitico, dan a
la composicién un soporte estructurado a partir de lineas que se entrecruzan y van definiendo
las areas cromaticas luminosas. Medina Moreno usé un colorido rico en matices, que aplicé
de manera arbitraria, sin correspondencia con la naturaleza, en funcién de la estética y la

composicién del cuadro.
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Sin titulo
Oleo sobre fibracel / 80 x 59 cm /1966
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GUSTAVO PEREZ

Ciudad de México | 1950

GUSTAVO PEREZ estudié en la Escuela de Disefio y Artesanias después de haber pasado
por las facultades de Ingenieria y de Filosofia y Letras de la UNAM. Entre 1980 y 1983 estudio
y trabajé en Holanda las técnicas de la ceramica. Regresé a México en 1992 para instalar su
taller en Zoncuantla, Xalapa, en el estado de Veracruz. En 1997 fue artista residente en el
Instituto de Estudios Ceramicos de Shigaraki, en Japon, y de 2007 a 2010, artista invitado en

la Manufactura de Sévres en Paris, Francia.

Goza de una larga experiencia que ha sido acompafiada de un prestigio internacional
ganado por la finura de sus propuestas y la calidad de sus piezas, lo que también le vali6
obtener en 2012 el Premio Nacional de Ceramica. Es considerado uno de los mas importantes

ceramistas del pais y su obra ha sido expuesta en museos del continente americano, Europa'y

Asia.

Hay en sus piezas un equilibrio de peso entre la manufactura y el contenido estético
que elimina todo cuestionamiento acerca de los limites del arte y la artesania. Es un autor que
aprovecha los métodos artesanales milenarios y las técnicas de la produccién seriada para
crear objetos unicos, en los que prevalece lo estético sobre lo decorativo o utilitario. En un
constante ejercicio de investigacion ha creado nuevas posibilidades y un proceso continuado

de renovacién y revalorizacion de la ceramica como objeto artistico.

Una pequefia pieza registrada sin titulo, fue donada al museo en 1995. Su carencia
de nombre, ya sea debida al deseo del autor o a una omisién en el registro, abre un mundo
de significaciones. Un tablero blanco con abultamientos y oquedades marca ritmos en una
especie de codigo binario que presenta un conjunto de superficies onduladas y punteadas en
conjuntos de unay dos incisiones que nunca suman mas de tres. No hay formas reconocibles
del mundo exterior, sélo se perciben bultos y cavidades ritmicas, colocados en cuatro lineas,
en series de siete, a excepcion de la primera que rompe el contenido simétrico con ocho
figuras. Es un codice de puntos, texturas, ecos y celdillas sobre un rectangulo en blanco
que abre posibilidades a la imaginacién a partir de un lenguaje que lo mismo nos lleva a las

abstracciones melédicas de Paul Klee que a las sencillas formaciones de las culturas primitivas.
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Sin titulo
Ceramica/ 31x 34 cm /1993
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ROBERTO PULIDO

Guadalajara, Jalisco ‘ 1970

ROBERTO PULIDO estudié en la escuela de Artes Plasticas de la Universidad de Guadalajara
de 1988 a 1991. Es un artista al que le gusta experimentar con diferentes técnicas, tanto con
el 6leo como con la acuarela, el acrilico y el collage. Realizé una serie de trabajos a manera de
ideogramas en donde combiné experiencias auditivas con la caligrafia y la pintura. Prefiere

trabajar sobre telas de gran formato, con un colorido vibrante y de fuertes contrastes.

Su trabajo es espontaneo, de corriente informalista, donde aborda con trazo directo
los impulsos y giros de su imaginacién, los cuales van tomando forma durante el proceso de
construccion del cuadro. Las soluciones se muestran mediante laaccion de pintar directamente
sobre el lienzo. La figura aparece de manera abstracta y simbélica, confundida con el paisaje,
con personajes mimetizados con el entorno, tal como se aprecia en la obra titulada El rio, en
la que se refleja su expresionismo subjetivo y violento, surgido de experiencias transformadas
por la emocién, y donde prevalece la sensacion de conservar el recuerdo mas que el interés

por materializar las imagenes conocidas por su intelecto.

El rio esta representado por una franja azul que atraviesa la superficie de la tela. Un
hombre con una hélice o remos sujetos al pecho y las manos marcadas por un circulo, aparece
cruzado sobre el azul del agua, mientras alguien presencia la escena a la distancia. La obra
muestra el resultado de un episodio vivido o imaginado que el autor convierte en metafora, en

esta pintura que dond a la UdeG en 1995, y que forma parte del acervo del MUSA.
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El rio
Oleo sobre tela /125 x 90 cm /1994
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SERGIO TELLES

Rio de Janeiro, Brasil ‘ 1936

SERGIO TELLES es un pintor brasilefio nacido en Rio de Janeiro, que reside actualmente en
S&o Paulo. A su actividad de pintor, une la de ilustrador y diplomatico. Presenté su primera

exposicion en 1955 y poco después se trasladé a Europa, donde vivié por varios afios.

Su pintura esta fuertemente marcada por las corrientes posimpresionistas que
prevalecieron afinales del siglo XIX'y durante las primeras décadas del XX, que debi6 conocer
ampliamente durante el periodo que vivié en el Viejo Continente y visit6 los museos de las

grandes capitales europeas.

Es poseedor de un rico colorido que aplica sobre la tela con pincelada suelta y rapida,
con el que crea atmésferas luminosas que evocan la riqueza cromatica de los principios
implantados por los seguidores del movimiento impresionista. El pequefio paisaje urbano
propiedad del Museo de las Artes (MUSA) representa la fachada del edificio de principios
de la centuria pasada que actualmente corresponde a la sede del museo, esbozada con trazos
rapidos que dan dinamismo al cuadro en una combinacién de rectas y curvas, acentuadas por

luces y contrastes de color.

Los amarillos se contraponen a las sombras violaceas que proyectan los arboles
sobre la acera, sombreados a la manera impresionista, sin usar el color negro, en un juego
de tonalidades que se repiten en la parte superior e inferior de la superficie para lograr el
equilibrio compositivo. La claridad del azul del cielo tapatio destaca en el fondo del paisaje,
en un cuadro que el artista doné con motivo de la exposicién retrospectiva organizada en el

museo en 1996, que llevé el titulo de Los talleres del vigjero.
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Museo
Oleo sobre tela / 52 x 62 cm /1993






ARTISTAS DEL LOTE DE OBRAS DE LA CATEDRA

JULIO CORTAZAR

SERGIO FEDERICO DE CASTRO

EDUARDO JONQUIERES

RAYUELA. PARIS SE QUEDO SIN JULIO
POLIPTICO DE 22 AUTORES:

JUAN SORIANO

GABRIEL MACOTELA

ALBERTO GIRONELLA

FERNANDO GARCIA PONCE

JOSE LUIS CUEVAS

MANUEL FELGUEREZ

CARMEN PARRA

PEDRO FRIEDEBERG

ARNALDO COEN

JORGE ROBELO

MIGUEL ANGEL ALAMILLA

VICENTE ROJO

RICARDO ROCHA

GABRIEL RAMIREZ

LUIS LOPEZ LOZA

RODOLFO ZANABRIA

ROGER VON GUNTEN

IRMA PALACIOS

ALBERTO CASTRO LENERO

FRANCISCO CASTRO LENERO

JOSE CASTRO LENERO

MIGUEL CASTRO LENERO
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SERGIO DE CASTRO

Buenos Aires, Argentina ‘ 1922 — Paris, Francia | 2012

SERGIO FEDERICO DE CASTRO fue un artista argentino, naturalizado francés, dotado de
una enorme cultura. Amante de la masica, admirador de la poesia de César Vallejo, conocedor
de literatura y amigo de Pablo Neruda, Octavio Paz y Julio Cortazar. Asistié al taller de pintura
de Joaquin Torres Garcia en Uruguay donde experimenté con la pintura de grandes formatos.
En 1955, conocié a Julio Cortazar, quien lo inmortalizé en la novela Rayuela como Etienne, el
pintor parisino, uno de los personajes con quien Horacio Oliveira y la Maga se reunian a oir

musica Yy a conversar.

De él, dijo Cortazar en una dedicatoria: “Al desmesuradisimo cronopio Don Sergio
de Castro, pintor de planetas y peces, summum artifex, valido de la Luna, sabio en limones y

relojes de astros”.

De Castro estuvo inmerso en las vanguardias que tuvieron fuerte presencia en su
Argentina nataly de las cuales abrevo durante su permanencia en Europa. Fue autor de pinturas
de caballete y de gran formato, asi como de emplomados monumentales que realizé en varias
ciudades del Viejo Continente, como los vitrales del Collégiale de Romont, Suiza; el vitral
Creacién del Universo del Monasterio de las Benedictinas en Couvrechef-La Folie en Caeny La
redencion realizado para el templo luterano Dietrich-Bonhéffer Kirche de Hamburgo, por citar

algunos.

Interesado por el constructivismoy por las tendencias geométricas, sus investigaciones
plasticas lo llevaron por varios caminos del abstraccionismo. La obra del acervo del Museo de
las Artes (MUSA) muestra la reflexion que el artista dedicé al uso de la formay el color, para
guardar la unidad de una estructura compositiva cuyos elementos fundamentales son planos
segmentados de colores con los que construye una nueva realidad. Sus cualidades poéticas
se reflejan en el acento emocional que irradian los campos de color, a pesar de su esencial

simplificacion geométrica.
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Sin titulo
Oleo sobre tela/ 84 x 105 cm /1959
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EDUARDO JONQUIERES

Buenos Aires, Argentina ‘ 1918 — Paris, Francia | 2000

EDUARDO JONQUIERES fue un destacado poeta y pintor argentino. Comenzé su carrera en
las artes plasticas en los afios treinta del siglo pasado, al tiempo que se iniciaba en la actividad
literaria, lo que ha provocado que se haya movido a lo largo de su vida dentro de un universo
estético en el que la poesia y la pintura han ido siempre de la mano. En 1959 decidié viajar a
Europa y radicar en Paris por un amplio periodo, y regresé después a su natal Buenos Aires

donde desarroll6 su produccion artistica.

Su lenguaje se inclind hacia el abstraccionismo cuyos antecedentes argentinos
datan de las primeras décadas del siglo con artistas como Xul Solar y Juan del Prete, que
impulsaron las propuestas vanguardistas, defendidas mas tarde, en su versién geométrica,
por Roth Rothfus o Emilio Petorutti, en los afios cuarenta. La obra de Jonquiéres se nutre de
este universo que reunié la version local con la europea, junto con aspectos de las tendencias

norteamericanas que buscaron vocabularios ajenos a la pintura figurativa.

La coleccién del Museo de las Artes (MUSA) se vio enriquecida en 2015, con una
de sus piezas a través de la Catedra Julio Cortazar, gracias a la donacién hecha en 2008,
por Aurora Bernardez, quien fue esposa del escritor. La obra reviste doble importancia por
la entrafiable amistad que Jonquiéres sostuvo con Julio Cortazar, de la cual ha quedado un
testimonio en las cartas publicadas en 2010, en las que el autor de Rayuela le comenta las

experiencias con el arte y la literatura que tuvo durante sus afos en Europa.

La obra titulada con el nimero cuatro romano denota el interés que el pintor tuvo por
un arte salido del intelecto, opuesto a la representacion icénica, para conceder importancia a
las relaciones formales y el color. La omision de un titulo y la identificacion por medio de un
namero marcan su negativa a toda relacién objetual, para dar valor a las tensiones marcadas
por planosy lineasy a las vibraciones cromaticas de la serie de barras delimitadas por el blanco

de un cuadro que expresa con sutileza poética su esencia vital.
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IV
Acrilico sobre tela/ 79 x79 cm /1984



JUAN SORIANO /1920 - 2006 - GABRIEL MACOTELA /n.1954
ALBERTO GIRONELLA /1929-1999 - FERNANDO GARCIA PONCE /1933-1987
Josk Luis CUEVAS /n.1931- MANUEL FELGUEREZ /n.1928
CARMEN PARRA /n.1944 - PEDRO FRIEDEBERG /n.1936
ARNALDO COEN/n.1940-JORGE ROBELO /n.1957

MIGUEL ANGEL ALAMILLA /n.1955

/158




VICENTE ROJO /n.1932
RiCARDO ROCHA /1937-2008 - GABRIEL RAMIREZ /n.1938
Luis LOPEZ LOZA /n.1939- RODOLFO ZANABRIA /1927-2004
ROGER VON GUNTEN /n.1933-IRMA PALACIOS /n.1943
ALBERTO CASTRO LENERO /n.1951- FRANCISCO CASTRO LENERO /n.1954
Jost CASTRO LENERO /n.1953- MIGUEL CASTRO LENERO /n.1956

Rayuela. Paris se quedé sin Julio

Poliptico / varias técnicas /169 x 700 cm
22 artistas en homenaje a Julio Cortazar
80 x 40 cm cada pieza/ 60 x 60 cm cada una de las piezas que integran el circulo
Todas las obras estan fechadas en 1984, a excepcion de la de Miguel Angel Alamilla, firmada
en 1987, fecha en que se integré al conjunto en sustitucion de una pieza de Francisco Toledo

que originalmente pertenecié a la serie y que fue retirada a solicitud del propio artista.
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El poliptico forma parte del patrimonio de la Universidad de Guadalajara gracias a la donacion
hecha a la Catedra Latinoamericana Julio Cortazar, en mayo de 2003, por el escritor Juan
Garcia Ponce (1932 - 2003), ganador del Premio de Literatura Latinoamericana y del Caribe
Juan Rulfo 2001. La serie esta conformada por 22 cuadros de igual namero de pintores

mexicanos, en recuerdo del célebre autor de la novela Rayuela. En 2015 la obra se integré a la

coleccién del Museo de las Artes (MUSA).

La pieza surge ala muerte de Cortazar, acaecida en 1984, cuando Garcia Ponce invité
a un grupo de pintores a interpretar algin pasaje de la novela, publicada originalmente en
1963. Rayuela significé un impacto literario y rompié paradigmas sobre la manera de abordar
la lectura, ya que puede iniciarse desde cualquier parte, sin perder el hilo de los conflictos y

aventuras amorosas de la Maga y Horacio Oliveira.

Esta pintura colectiva, que Garcia Ponce titulé Paris se quedé sin fulio, retoma la idea
del juego conocido en Argentina como rayuela y en México como bebeleche o avién, para
armar un poliptico de piezas intercambiables que propician varias lecturas, sin perder su
valor independiente. Al igual que el juego infantil, consta de nueve casillas, algunas de ellas
subdivididas, y sigue el esquema del dibujo callejero hasta alcanzar el cielo, un circulo que se
encuentra en la parte final, marcado con el nimero diez, que en el caso de Cortazar, simboliza

la basqueda incesante de Oliveira por lograr algo que nunca llegé.

Varios de los participantes pertenecieron a la generacion de la Ruptura, entre ellos,
Gabriel Ramirez Aznar, Manuel Felguérez, Alberto Gironella, Vicente Rojo, Roger Von Gunten,
Fernando Garcia Ponce, José Luis Cuevas y Arnaldo Coen. Otros, como Ricardo Rocha y
Gabriel Macotela, pertenecieron al grupo Suma, mientras autores como Pedro Friedeberg se
vinculan con el surrealismo. Con todo se conforma una combinacién de propuestas abstractas
y neofigurativas, realizadas por artistas de distintas generaciones, que trabajaron formatos
iguales usados en composiciones verticales o apaisadas, segin el lugar de su colocacién. Sélo

las cuatro daltimas piezas varian el formato para conformar un circulo.



Las dos primeras casillas las ocupan Juan Soriano y Gabriel Macotela en un marcado contraste

entre la figura y la abstraccion.
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Juan Soriano / Sin titulo (1) / Oleo sobre panel entelado / 80 x 40 cm
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Gabriel Macotela / Sin titulo (2) / Cargas aglutinadas sobre papel y tela/ 80 x 40 cm



Dos collages sobre tela, uno de Alberto Gironella (1929 - 1999) y otro de Fernando Garcia

Ponce (1933 - 1987) comparten la tercera casilla con dos obras de formato apaisado.
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Fernando Garcia Ponce / Sinttitulo (4) / Collage sobre tela / 40 x 80 cm



Un retrato de Julio Cortazar bajo la vision fantastica de José Luis Cuevas aparece en la cuarta

casilla, seguido de la obra de abstraccionismo lirico de Manuel Felguérez.
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José Luis Cuevas / Sin titulo (5) / Acrilico, grafitoy lapiz graso sobre tela/ 80 x 40 cm
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Manuel Felguérez / Sin titulo (6) / Oleo sobre tela/ 80 x 40 cm



Otro retrato de Cortazar, ahora de Carmen Parra, aparece en el médulo séptimo, junto con
alusiones a la novela. Pedro Friedeberg alude al Club de la Serpiente, Arnaldo Coen se refiere

a la muerte del bebé de la Maga, mientras Jorge Robelo expresa el universo de Cortazar a

través de una abstraccion.
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Carmen Parra / Sin titulo (7) /Oleo sobre tela / 40 x 80 cm

Pedro Friedeberg / Sintitulo (8) / Acrilico sobre tela/ 40 x 80 cm
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Arnaldo Coen / La muerte de Rocamadour (9) / Acrilico sobre tela/ 40 x 80 cm

Jorge Robelo / Sin titulo (10) / Acrilico y tinta metalica sobre tela/ 40 x 80 cm



Miguel Angel Alamillay Vicente Rojo ocupan los siguientes espacios con dos obras abstractas,
la primera con gruesos empastes luminosos que permiten ver las tonalidades sobrepuestas de
color, y la segunda con la representacion abstracta del juego de la rayuela cargada con el eco

de los simbolismos arcaicos caracteristicos de la obra de Vicente Rojo.
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Miguel Angel Alamilla / Sin titulo (11) / Oleo sobre tela / 80 x 40 cm
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Vicente Rojo / Sin titulo (12) / Acrilico sobre tela / 80 x 40 cm



Cuatro artistas que van del abstraccionismo caligrafico al trazo gestual aparecen en la siguiente

casilla formando las alas del avién.
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Gabriel Ramirez / Sin titulo (14) / Acrilico sobre tela/ 40 x 80 cm
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Rodolfo Zanabria / Sin titulo (16) / Acrilico, laca y papel sobre tela/ 40 x 80 cm



En la dltima fase aparece nuevamente el contraste entre la representacion figurativa que hace
Roger von Gunten de La Maga y el mundo subjetivo de las emociones en el cuadro abstracto

de Irma Palacios.
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Roger von Gunten / Semblanza de la Maga (17) / Acrilico sobre tela / 80 x 40 cm
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Irma Palacios / Sin titulo (18) / Cargas aglutinadas y textil encolado sobre tela/ 80 x 40 cm



En el circulo final aparecen las obras de los hermanos Castro Lefiero. Alberto y Francisco en la

parte superior; José y Miguel conforman la parte inferior.

Alberto Castro Leiiero / Sin titulo (19) / Oleo y papel encolado sobre tela/ 60 x 60 cm
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José Castro Lefiero / Sin titulo (21) / Acrilico sobre tela / 60 x 60 c¢m



Francisco Castro Lefiero / Sin titulo (20) / Oleo, acrilico, papel y cargas sobre tela/ 60 x 60 cm
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Miguel Castro Lefero / Sintitulo (22) / Oleo, pigmentos y textil encolado sobre tela/ 60 x 60 cm






ARTISTAS QUE ENTRARON A LA COLECCION
CON OBRAS FIRMADAS EN EL SIGLO XXI

LORENZA ARANGUREN

JAVIER CARDENAS TAVIZON

ESTANISLAO CONTRERAS

PEDRO ESCAPA

SANTINO ESCATEL

ALEJANDRO FOURNIER

ABEL GALVAN

CORNELIO GARCIA

SERGIO GARVAL

ESTELA HUSSONG

ROBERTO MARQUEZ

MARIO MARTIN DEL CAMPO

CARLOS MEDINA

FRANCISCO MORALES

ALEJANDRO NAVA

DOLORES ORTIZ

ALESSANDRA PARRACHINI

VICTOR HUGO PEREZ

CARLOS PEZ

RICARDO PINTO

GEORGINA QUINTANA

ANA LUISA REBORA

MANUEL SANDOVAL

CONSUELO VELAZQUEZ

RAFAEL ZAMARRIPA
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LORENZA ARANGUREN

Guadalajara, Jalisco ‘ 1964

LORENZA ARANGUREN se formé como disefiadora grafica en la Universidad Auténoma
de Guadalajara. Su inclinacion artistica la llevé a los talleres de dibujo y pintura del Instituto
Cultural Cabafias, asi como a trabajar en algunos talleres de artistas en Guadalajara y en

Nuevo México, Estados Unidos.

Suobra prescinde de lareferencia externay encuentra en el campo de la abstraccion la
forma de conciliar dos fuerzas opuestas trabajadas en dos tiempos. Un primer momento en el
que irrumpe la emocién con trazos de una gestualidad marcada, y un segundo tiempo en que
el impulso primario se controla para dar orden y mesura. Esta dicotomia entre el movimiento
espontaneo y el orden razonado resume su propia esencia y su identificaciéon con ciertos
autores como Jackson Pollock y Antoni Tapies que atacaron el lienzo con violencia y abolieron
toda referencia objetual, mientras por otra parte, admira la presencia de Mark Rothko, cuya

austeridad cromatica llega a penetrar en los secretos de la oscuridad.

En la pieza Il de la serie Paso sin ver que ingresé a la coleccién en 2015, Aranguren
crea complicados laberintos con lineas que se cruzan en un aparente caos, que sin embargo,
guardan un ritmo arménico, mientras reserva parte del espacio para mostrar el silencio de la
monocromia. La accién lineal encuentra su contraparte en la negacion del color y la nada del
vacio, en esta pintura que contiene la paradoja que envuelve a toda su obra, y que aflora en ese
oscilar entre el equilibrio calculado y la fuerza expresiva del sentimiento. La obra representa
de manera simbélica su indignacién por la ceguera de los individuos ante los problemas del

mundo, tema que dedicé a la serie presentada en la exposicion realizada en el museo en 2011.
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II de la serie Paso sin ver
Encaustica y 6leo sobre tela /160 x185 cm / 2010
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JAVIER CARDENAS TAVIZON

Guadalajara, Jalisco ‘ 1976

JAVIER CARDENAS TAVIZON estudié mercadotecnia en el Instituto Tecnolégico y de
Estudios Superiores de Occidente (ITESO). Su formacién como artista inicié en los talleres
de fotografia en el Instituto Cultural Cabafas y posteriormente viaj6 a Londres, Inglaterra,
donde permanecié tres afios estudiando cine, fotografia y animacion. Su actividad se ha
desarrollado con una vision internacional, que involucra artistas y técnicos de otras latitudes

€en sus producciones.

Sus trabajos suelen estar centrados en temas relacionados con la parte oculta de la
modernidad. Le interesa conducir con sus propuestas a la reflexion sobre el tiempo y aquello
que desaparece o permanece oculto a la conciencia. En su basqueda convergen aspectos de la
historia, la cienciay lafilosofia, en una suerte de documentos que guardan de manera simbélica
elacontecer de nuestros dias, y en los que une varias disciplinas. Escultura, pintura, fotografia,
instalacion, animacion o video se pueden presentar junto a otros medios audiovisuales en sus

producciones.

Su curiosidad cientifica lo ha movido a realizar con resultados estéticos, ejercicios
donde aplica las leyes fisicas para mostrar los fenémenos del movimiento y la gravedad,
como en la serie Equilibrium. Campos fisicos de interaccion magnética para la exploracion del
espacio, en los cuales el resultado final es tan importante como el proceso para lograrlo. La
escultura en acrilico que Cardenas Tavizon doné al MUSA en 2010, fue la primera de esa serie
en la que plantea el fenémeno de la levitacion magnética asociado con el vacio y la meditacion

sobre los problemas de la Tierra.

El artista forma parte del Colectivo Sector Reforma, al que pertenecen Alejandro
Fourniery Santino Escatel. Los tres trabajan desde hace mas de diez afios afios en el disefio de
proyectos de arte urbano que incidan en la participacién ciudadana en el espacio social. En
ellos han propiciado la interaccién comunitaria a través del juego. Tal es el caso de los trabajos
que hicieron en el barrio de Analco y en la plaza Hipétesis de construccion césmica, ubicada

en el Parque Lineal Normalistas.
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Equilibrium mindstream

Escultura en acrilico con imanes y piezas de plastico / 2010
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ESTANISLAO CONTRERAS

Zacoalco de Torres, Jalisco ‘ 1926

ESTANISLAO CONTRERAS COLIMA tuvo como maestros a Miguel Miramontes y Olivier
Seguin. Ha dedicado parte de su vida a la docencia dentro de la Universidad de Guadalajara,

donde imparte las clases de escultura y ceramica.

Su carrera inici6 hacia finales de los afios cincuenta del siglo pasado, para consolidar
su presencia en la plastica a partir de 1962, cuando obtuvo mencién honorifica en la Primera
Bienal Nacional de Escultura del Instituto Nacional de Bellas Artes. Desde entonces sus
esculturas han merecido reconocimiento y participado en numerosas exposiciones. Entre
sus Gltimos proyectos se encuentran diez obras creadas bajo el titulo Creatividad y piedra y
la escultura para el Corredor Cultural del Lago en Chapala, conjunto escultérico en el que

también participaron Dolores Ortiz y David Agredano.

Contreras se ha dedicado a experimentar con piedras, maderas y arcillas, elementos
que son fundamentales en sus trabajos escultéricos. En diferentes entrevistas ha expresado el
gusto por aprovechar los materiales que ofrece la naturaleza y estudiarlos con el fin de mostrar
algo mas que sus caracteristicas visibles. La basqueda lo ha llevado hacia el lenguaje abstracto

como medio para proyectar la esencia de las formas naturales.

La pieza titulada Obelisco que entré a la coleccion del museo en el afo 2003, esta
trabajada en madera estufada de ahuehuete, un arbol significativo en nuestra cultura, que
Contreras trabaj6 usando la antigua técnica del tallado. Mediante un cuidadoso proceso de
desbaste forj6 la figura de un objeto simbélico de origen pagano y raices tan milenarias como
el arbol, para erigir un monumento a la naturaleza. En vez del basalto, la cuarcita o el granito,
habituales en este tipo de construcciones conmemorativas, utilizé la madera con sus nudos y

fibras en un trabajo riguroso, sobrio y sin excesos.
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Obelisco
Talla en madera de ahuehuete / 225 x 30 x 30 cm / 2003
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PEDRO EscAPA

Sabadel, Barcelona, Espafia ‘ 1966

PEDRO ESCAPA dej6 su natal Espafa y radica en Jalisco desde 1982, donde adquirio
la nacionalidad mexicana. Se ha dedicado a la pintura y la escultura con un espiritu de
investigacion que lo ha llevado a experimentar con productos reciclados, residuos y desechos

con los cuales construye superficies bidimensionales y volamenes de pequefo y gran formato.

Bajo el titulo [SIC] el artista reunié las obras que resultaron de la reinterpretacién de
sus propias creaciones, en un ejercicio de apropiacion de si mismo, al que llamé un periodo
nostalgico, que no esta exento de cierta ironia critica a las tendencias posmodernas. México en
construccién [SIC], realizada entre el 2013 y 2014, repite el disefio de una serie de piezas que
trabajo en diferentes medidas y materiales. La que guarda el museo desde el 2015, es una de

las tres versiones de igual titulo y dimensiones que se encuentran en la ciudad.

Escapa ha seguido los caminos del abstraccionismo que se ven reflejados en esta
escultura de raigambre estructuralista, en la que aplica el principio de obtener un maximo
orden con un minimo de elementos. A partir de reducciones formales hace una propuesta
minimalista enriquecida por las aportaciones del arte povera, que ha practicado a lo largo de
las horas de oficio en las que ha acumulado y reciclado una amplia variedad de objetos y

retazos.

En esta ocasion, utiliza materiales industriales que en su rudeza contrastan con el
aspecto ligero de dos estructuras curvas, una de varilla de acero y otra de una resina que
semeja al granito, ensambladas en un punto que sirve de soporte. El enrejado de metal de
apariencia liviana entra en contraposicion con la masa compacta de la superficie del arco, en
una composicion equilibrada en la que el artista se vale de materiales comunes en la albafileria
para hacer una metafora de su propia accion repetitiva, que también aplica al proceso del

comienzo de nuevas etapas personales y de las circunstancias del pafs.
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México en construccion [SIC]
Rocamy varilla de acero /160 x 170 x 180 cm / 2014
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SANTINO ESCATEL

Guadalajara, Jalisco ‘ 1976

SANTINO ESCATEL estudié Arquitectura en la Universidad de Guadalajara y cursé
parcialmente la carrera de Artes Plasticas de la misma universidad. Se ha desarrollado en
el campo del arte conceptual mediante proyectos interdisciplinarios dirigidos a plantear

interrogantes sobre la ideologia y las condiciones que prevalecen en los grupos sociales.

Su interés por integrar el fenémeno artistico al espacio social lo llevé a participar
en el proyecto llamado Sector Reforma, del que forman parte Alejandro Fournier y Javier
CardenasTavizon. Juntos compartieron experiencias a largo de siete afios, con los habitantes
del barrio de Analco de esta ciudad. El grupo continta realizando proyectos en las zonas
urbanas de Jalisco, como el del Parque Lineal Normalistas en el que, al igual que en Analco,
utilizaron el juego como una propuesta artistica en la que pueden ser participes todos los

miembros de la comunidad integradora de la actividad intergeneracional.

Su trabajo se inserta dentro del espectro del arte conceptual y busca despertar
la reflexion a través de signos que expresen deseos colectivos escondidos. Este tipo de
inquietudes lo identifican con artistas como el suizo Ugo Rondinone, que mediante diversos

soportes envia mensajes dirigidos a despertar las fantasias del espectador.

La obra titulada Hipermnesia donada por el autor al MUSA en 2010, al igual que
en el cuerpo de su produccion, guarda atras un trabajo de investigacion que involucra la
ciencia y la tecnologia. Con una tendencia al ordenamiento, muestra un paisaje creado en su
imaginacion y después construido con objetos encontrados, armado con un ensamblaje de

figuras triangulares, que semejan ser el residuo de alguna fabrica dejada al olvido.

El titulo obedece al término que describe ciertos fenémenos de la memoria y el
registro de los recuerdos. La recuperacién de la memoria es un tema que incide en el conjunto

de las obras realizadas por este autor.
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Hipermnesia
Impresion digital / 92 x 233 cm / 2010
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ALEJANDRO FOURNIER

Guadalajara, Jalisco ‘ 1977

ALEJANDRO FOURNIER estudié mercadotecnia en el Instituto Tecnolégico y de Estudios
Superiores de Occidente (ITESO), aunque desde época temprana se interes6 por dedicarse
a las actividades estéticas, por lo que decidié enfocar sus conocimientos de mercadotecnia al
terreno del arte. En sus primeras manifestaciones utilizé la pintura y la escultura, para pronto
buscar otros medios como el cine, la fotografiay la masica de los que se ha valido para abordar

de manera interdisciplinaria sus propuestas.

Suinclinacién haciaelarte sonoro, el performance musical, el land art o las instalaciones
y los videos, buscan incidir en la recuperacién de la memoria y en la consolidacion de la
identidad grupal. Sus producciones emplean la tecnologia y las herramientas mediaticas para
su difusion internacional, y en ellas el proceso histérico de la obra cobra la misma importancia

que el objeto acabado.

Movido por el interés comunitario emprendié de manera conjunta con Javier
Cardenas Tavizon y Santino Escatel el Colectivo Sector Reforma dedicado desde el afio 2003,
a proyectos urbanos, como el realizado en el barrio de Analco de la capital de Jalisco, durante
siete afios, y el realizado recientemente en el Parque Lineal Normalistas. En ambos destaca el

aspecto ladico del arte y la propuesta del juego como factor de vinculacion social.

EIMUSA cuenta con una impresion digital donada por el autor en 2015, que registra
un momento en la historia de una investigacion que realizé por la curiosidad de conocer el
contenido de las cosas. La obra fue parte de la serie Horizonte plano, The Center of the Things
realizada en 2012, mediante la cual buscé mostrar la parte escondida de un lote de pelotas de
futbol, tenis, etc., valiéndose de un maquina de troquelar. La imagen muestra el instante en
que una bola de golf estalla después de haber sido sometida al aplastamiento. Para el artista,
es una manera de representar simbélicamente la presion que el medio social ejerce sobre
el individuo. La pieza se acompafia de un video que contiene la grabacién del proceso que

desembocé en la toma fotografica.
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Finess Golf Ball #4, Horizonte plano, The Center of the Things
Fotografia digital sobre papel de algodén, acompafiada de un video /100 x 100 cm / 1/5 /2012
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ABEL GALVAN

Guadalajara, Jalisco ‘ 1967

ABEL GALVAN nacié y creci6 en El Retiro, barrio bravo enclavado en el centro de Guadalajara.
De nifio construia objetos con pedazos de madera que tomaba de las cajas del negocio que
su padre tenia en el mercado. No recibié una educacién artistica escolarizada, su aprendizaje
se inici6 en los talleres del Instituto Cultural Cabanias, que pronto abandoné, para conocer los

secretos del oficio en el taller de Davis Birks, a quien considera fundamental en su formacion.

Su produccién plastica habla de la experiencia acumulada por el conocimiento
de los grandes artistas del siglo XX que conocié a través de la lectura, y que derivé en un
lenguaje propio irreverente y critico, nutrido por la libertad de las corrientes expresionistas de
la segunda mitad del siglo pasado. Su obra de pincelada espontanea y empastes matéricos, se

vale también de la adhesion de desechos, fotografias, textos y objetos de uso cotidiano.

EIMUSA posee cuatro de sus obras. Dos fueron adquiridas en 2015: Paisaje metafisico
y Elmar (ella, ella tiene un mar que me gusta) y Elmar (todos me hablan de ti, todos, también el
mar). Los dias de nadie y un triptico en pequefio formato, de la serie Tormentas, que fueron

donadas por el autor el mismo afio.

La obra Paisaje metdfisico formé parte de la exposicion colectiva Pardfrasis,
presentada en 2012 en el Instituto Cultural Cabafias, en torno a la piroxilina de José Clemente
Orozco pintada en 1948. Galvan conservo la estructura del cuadro original para recrear una
interpretacion con gruesas texturas y ensambles. Cambi6 los tonos orozquianos por colores
luminosos, y el recuadro superior que Justino Fernandez calificara en Orozco de “agujero
abierto en el infinito”, se volvié cuadricula evocadora de los trocitos de madera que Galvan
utilizaba en sus creaciones infantiles. Los elementos extrafios que asoman en la obra, le dan
el acento metafisico al que alude el titulo que el mencionado Justino Fernandez dio a la obra

parafraseada.
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Paisaje metafisico
Collage /160 x120 cm / 2012
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El mar (ella, ella tiene un mar que me gusta) y El mar (todos me hablan de ti, todos, también el mar)
Acrilico sobre tela / diptico /180 x 180 cm cada pieza / 2012
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El mar (ella, ella tiene un mar que me gusta) y El mar (todos me hablan de ti, todos,
también el mar) resuelto en dos lienzos octagonales, tiene su origen en una experiencia
amorosa vinculada a la inclinacion literaria del pintor. Bajo un estado de enamoramiento dio
nombre a la pieza al contemplar un paisaje marino que guardé en sumemoria y materializé en
su estudio para capturar con la pintura el instante vivido. La obra prescinde de todo elemento
descriptivo para condensar sobre la superficie los tonos de azul que vieron sus ojos durante un

trance emotivo.

En Los dias de nadie se aprecia la figura de un rostro dramatico. El gesto de angustia
se acentla por el contraste que marca el trazo infantil de un equino acompafiado de una
inscripcion con la palabra caballo. La obra trabajada con amplias pinceladas y chorros de

pintura aplicados directamente del tubo, reafirma el caracter gestual y expresionista de Galvan.
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Los dias de nadie

Acrilico sobre tela / diptico /120 x 160 cm cada pieza / sin fecha



/196

CORNELIO GARCIA

Tenamanxtlan, Jalisco ‘ 1942

Los grabados de CORNELIO GARCIA firmados en 2010 y 201, titulados Grecia A 'y Grecia
B, respectivamente, entraron a la coleccion del MUSA poco después de su exposicion
retrospectiva, efectuada en 2010. Las dos obras trabajadas al aguafuerte hacen referencia al
mundo de lo clasico, tanto por su aspecto formal como por la alusién directa que el autor hace

através del titulo.

El nombre es una evocacion al mundo helenistico y a su gusto por el equilibrio de
la forma y la belleza del cuerpo. Ambas piezas remiten a temas sobre la anatomia femenina
y a los miticos personajes de las diosas de la belleza griega. En Grecia B aparecen dos torsos
abocetados dibujados con gran soltura. La figura del primer plano se distigue por estar
trabajada con un trazo de mayor calibre que la del fondo, que esta delineada de manera
finisima. En Grecia A es también la mujer el centro de la mirada, convertida en una Afrodita o

diosa del amor, que yace tranquila en su desnudez en un paraje solitario.

Las dos obras estan dibujadas con punta de acero sobre la placa de metal y
sometidas a la corrosion del acido. La limpieza de trazo, la sencillez y espontaneidad con que
estan realizadas, son el resultado de una larga experiencia en el manejo de las técnicas de
estampacion y en la practica continua del dibujo. A ello se une la sensibilidad del artista para

sumar a las calidades del grabado un ambiente sensual e intimista.

El MUSA también posee dos grabados de Cornelio Garcia realizados en el siglo XX,

que aparecen en la primera parte de este catalogo, junto con los datos biograficos del artista.
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Grecia A Grecia B
Aguafuerte / 27 x 39 cm/ 2010 Aguafuerte / 33.5x 23.5 cm / 2010
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SERGIO GARVAL

Guadalajara, Jalisco ‘ 1968

SERGIO GARVAL egres6 en 1992 de la Escuela de Artes Plasticas de la UdeG. Fue residente
en School of Visual Arts de Nueva York, becario y miembro del Sistema Nacional de Creadores
del entonces Consejo Nacional para la Cultura y las Artes. Su primera muestra individual se

presenté en la Galeria Jorge Martinez de su propia universidad, en 1994.

Sus obras han seguido una corriente figurativa que trasciende la representacion
mediante una narrativa que sintetiza las debilidades morales en personajes que parecen
sobrevivientes de una tragicomedia. La banalidad de sus vidas se ve reflejada en cuerpos cuya

monstruosidad alcanza significaciones éticas.

Garval suele trabajar por grupos tematicos que en su diversidad llegan siempre a un
punto de partida: la visién apocaliptica del desastre emanado de la miseria humana. En su
discurso destaca de manera alegérica la ligereza moral a través de la monumentalidad y la
exuberancia, con un lenguaje que resume un expresionismo de tintes barrocos por su forma
y contenido. La pintura Sondmbulos, adquirida por el MUSA en 2003, pertenece a la serie
Rituales. Muestra un conjunto de personajes agigantados y deformes, que entre lo fantastico y
lo real, se mueven sumergidos en el agua. Parecen vagar enajenados por la desesperacion, en

busca de algo perdido.

Las cualidades pictéricas de Garval no podrian explicarse sin pensar en una cultura
visual que lleva en su historia el registro de las obras de Rembrandt, de Rubens y de los
personajes flacidos e imperfectos de Lucian Freud y Jenny Saville, los pintores ingleses que
marcaron otra forma de mirar el cuerpo. Como tampoco se explicarian sin las habilidades
técnicas que respaldan la produccién de este artista informado y critico, que se mantiene

atentoalo que ocurre en su entorno.
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Sonambulos
Acrilico sobre tela /186 x 220 cm / 2003
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ESTELA HUSSONG

Ensenada, Baja California ‘ 1950

ESTELA HUSSONG pasé su infancia en en su natal Ensenada, de la que emigré con el fin de
estudiar Psicologia en Guadalajara. A finales de los afios ochenta viajé a la Ciudad de México,
para ingresar en la Escuela Nacional de Pintura, Escultura y Grabado, conocida como La
Esmeralda. Tras un largo periodo, regresa a Baja California, donde actualmente vive dedicada
ala pintura. Su obra ha merecido reconocimientos en varios certamenes nacionales, y tiene en
su haber el mural de la parte frontal del Centro Estatal de las Artes de Ensenada, un paisaje

marino pintado sobre ceramica, titulado El muelle.

Su obra de tendencia figurativa y realista, se ha enfocado a la recreacion de su entorno
para reflejar aspectos de la naturaleza que conoce desde nifiay que son parte de sus recuerdos
compartidos. Sus cuadros hablan del desierto, las rocas, las plantas y flores, propias de la

peninsula, y también de las viejas iglesias y misiones dispersas en el territorio bajacaliforniano.

La artista doné a la coleccion del MUSA esta obra a raiz de su exposicion Fragmentos
de un entorno, realizada en 2005. Centrada en el tema del ambiente desértico presta su
atencion a un grupo de elementos inorganicos erosionados por el tiempo. Los tonos ocres y
grises del fondo acenttan la idea de un medio arido sobre el que resalta el dibujo meticuloso

de las rocas.
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Sin titulo
Oleo, grafito y gouache sobre tela /125 x 140 cm / 2002
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ROBERTO MARQUEZ

Ciudad de México | 1959

ROBERTO MARQUEZ llegd a Guadalajara a los 13 afos, procedente de la Ciudad de México.
Estudio en la Escuela de Artes Plasticas de la Universidad de Guadalajara, y después realizo
la carrera de arquitectura en el Instituto Tecnolégico y de Estudios Superiores de Occidente
(ITESO). Su pasion por la literatura lo llevo a los talleres que el poeta Elias Nandino impartia
en el Ex Convento del Carmen de la capital tapatia. A partir de 1985, se dedicé a la pintura 'y
emigré a los Estados Unidos, donde vivié un tiempo en Arizona, para después establecerse en

la ciudad de Nueva York, donde radica desde 1990.

Es un artista figurativo, de color armonioso, y de composiciones basadas en un
elemento central que subordina al resto. Su fuerza radica en la creacion de escenas nostalgicas
ancladas en el recuerdo para recuperar momentos fijados en la memoria del album familiar.
No es raro encontrar en su narrativa un anhelo por detener el tiempo, ni ver aparecer en su
repertorio referencias literarias y alusiones a lo mexicano y cierto aire kitsch, que lo emparentan

con la vision de pintores como Julio Galan y Nahum B. Zenil.

La obra Elinvierno, en homenaje a Sebastian Marquez fue donada por el artista tras su
exposicion Relacion de una ausencia, presentada en 2003 en el MUSA. El cuadro representa
a un hombre joven que carga un nifio desnudo sobre los hombros. Un paisaje sembrado
de agaves sirve de escenario y aporta un relato geografico que hace pensar en alguna zona
tequilera deJalisco. La sogaque semeja una serpiente, interfiere como elemento extrafio entre
los libros abiertos, en un conjunto de ambiente enigmatico tefiido por el deseo recurrente de

eliminar la distancia entre el presente y el pasado a través de la pintura.
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El invierno, en homenaje a Sebastian Marquez
Oleo sobre tela /184 x 153 cm / 2004
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MARIO MARTIN DEL CAMPO

Guadalajara, Jalisco ‘ 1947

MARIO MARTIN DEL CAMPO, oriundo de Guadalajara, radica desde su juventud en la
Ciudad de México, donde estudié en la Escuela Nacional de Artes Plasticas de la Universidad

Nacional Auténoma de México y ha desarrollado su carrera profesional.

Es un artista formado en la tradicién de la buena factura y duefio de un dibujo
preciso, cualidad que le ha permitido incursionar con libertad en la pintura, la escultura, el arte
objeto, el grabado y también en trabajos de orfebreria. Este creador polifacético ha disefiado
escenografiasy vestuario para 6perasy cuenta con la publicacion Titeres trashumantes realizada
conjuntamente con la poeta Silvia Eugenia Castillero. En todas estas modalidades guarda una

congruencia formal y tematica, guiada por el buen manejo de la técnica y su imaginacion.

Martin del Campo ha seguido una tendencia figurativa que se nutre de objetos y
seres del mundo que lo rodea y de imagenes que salen de su fantasia, para dar origen a entes
extrafios entre humanos y animales, junto con maquinas de complicados engranajes que lo
acercan a las corrientes del surrealismo histérico y sus posteriores ramificaciones, como el

llamado realismo magico y sus derivados.

Caballo danzante es una obra donada por el artista en la que aparece la abstraccion
de la figura de un equino que rompe los planos tradicionales con una perspectiva arbitraria
y un colorido aplicado en funcién de la estética del cuadro. El animal muestra el lomo y las
patas en unaimagen fraccionada por medio de lineas que delimitan las zonas de color. El largo
cuello remata en la boca dentada, en una interpretacion que guarda paralelismos con Rufino
Tamayo y Wifredo Lam, asi como con las extrafias figuras que aparecen en los estudios de las

crucifixiones de Francis Bacon.
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Caballo danzante
Oleo sobre tela /120 x 145 cm / 2004
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CARLOS MEDINA

Barquisimeto, Venezuela ‘ 1953

CARLOS MEDINA estudié escultura en Caracas, Venezuela, en la Escuela de Artes
Plasticas y Aplicadas Cristobal Rojas. En 1977 fue becado en Carrara, ltalia. A su regreso a
Caracas en 1984, realizé esculturas urbanas en hierro y acero, para después incluir en sus
experimentaciones plasticas un amplio y diversificado tipo de materiales, tales como aluminio,

acero, fibras sintéticas, rayos laser, etc.

Las formas geométricas y la austeridad de las rectas de sus primeras obras abstractas,
con el paso del tiempo han cedido el lugar a las curvas suaves de las formas organicas, en

busca de la naturaleza como fuente del origen de todas las cosas.

En la misma medida que ha aumentado sus recursos expresivos con materiales
novedosos, el artista ha ido disminuyendo el nimero de elementos visuales para lograr formas
mas sencillas que conduzcan a la expresién esencial de su lenguaje. El concepto de esencia
dirige su basqueda en lo que ha llamado el minimalismo con almay que lo ha llevado a afirmar

que la evolucién natural de la escultura y la pintura es hacia lo inmaterial.

Guiado por estas premisas presenté en 2012 en el MUSA, bajo el titulo Esencial,
una serie de esculturas, instalaciones y dibujos, de donde proceden fragmento de lluvia I 'y
Fragmento de lluvia diagonal que ahora forman parte de la coleccién, dos propuestas con
las que logra comunicar la transparencia y el movimiento de las gotas de agua que caen de
manera vertical o diagonal, usando materiales tan opuestos como el nylon y el acero. Ambas
intervenciones fueron montadas de acuerdo a las circunstancias espaciales del museo y sus
dimensiones varian para ajustarse al area donde se instalen, por lo que constituyen experiencias

Gnicas en cada montaje.

En ocasion de la muestra el artista impartié un taller experimental en que participaron

jovenes artistas tapatios.
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Fragmento de lluvia I

Gotas de acero e hilo de nylon / dimensiones variables / 2011
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FRANCISCO MORALES

Ciudad de México | 1958

FRANCISCO MORALES se formé como arquitecto en la Universidad Nacional Auténoma
de México. A partir de 1989 radicé en Europa y estudié durante cinco afios, en la Escuela de

Bellas Artes en Berna, Suiza. Vive en Guadalajara desde el afio 2000.

Esunartistaque se define a simismo como un deconstructor de formas, autodefinicion
que da cuenta de preocupaciones filoséficas que expresa a través de distintas modalidades.
En sus proyectos pueden tener cabida combinaciones de lo escultérico, lo arquitecténico y lo
pictérico junto a expresiones inmateriales como la musica, en un todo multidisciplinario que
gira sobre una idea rectora: la deconstruccion de la forma para llegar a la comprension de las

partes.

Sus objetos artisticos no son aislados, forman un conjunto coherente, sostenido por
un eje que les da estructura y sentido. Estan construidos a partir de conceptos sencillos y
formas elementales que adquireren grados de complejidad en la medida que Morales se va
adentrando en el analisis del argumento que sustenta. Son trabajos, largamente meditados y
de ejecuciénigualmente prolongada, debido a la precision en la factura, que es parte intrinseca

del lenguaje de cada pieza. Rigor y finura son dos calificativos inseparables de su obra.

En algunas series aparecen superficies de entramados de complexion geométrica,
como la llamada Lineamientos de origen que present6 en el MUSA en el afio 2010, que devino
del estudio sobre la cuadricula que sigue el patrén de las telas escocesas y su relacion con la
historia de sus clanes. A través de la multiplicidad lineal de sus disefios establecié semejanzas

con la complicada dinamica de las ciudades.

El MUSA posee desde 2011 una pieza de la serie Mantos edlicos trabajada sobre
madera sellada y pulida, a la que aplicé numerosas capas de pintura acrilica y grafito, siempre
cuidando de no perder la textura original de la madera. Sus nudos e imperfecciones afectan el
color y generan gradaciones en las tonalidades del azul y el grafito que las cubre. La superficie
nitida por el pulimento de las capas, conserva una transparencia que dota a la pieza de una

atmosfera de gran sutileza.
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Instante
Técnica mixta y grafito sobre madera /120 x 150 cm / 2006-2007



/210

ALEJANDRO NaAvaA

San Luis Potosi ‘ 1956 —— Zacatecas ‘ 2014

ALEJANDRO NAVA estudié en el Instituto de Bellas Artes de Zacatecas y en el Instituto
Potosino de Bellas Artes. Su interés por las artes graficas lo llevo a los talleres del Museo
José Guadalupe Posada de Aguascalientes donde aprendié las técnicas de estampacion. Fue
becado durante un afio en La Tallera, el espacio experimental que David Alfaro Siqueiros
abrié en Cuernavaca, Morelos. En 1986 fue fundador del taller de grabado Julio Ruelas, en la
capital zacatecana. Destacé principalmente en la pintura y el grabado para mas tarde realizar
trabajos escultéricos a gran escala, uno de los cuales se encuentra en Jalisco. La lectura y los
viajes dentro y fuera del pais enriquecieron su lenguaje pictérico y su obra gané espacios en

importantes museos nacionales y extranjeros.

En 2003 presenté en el MUSA la exposicion Fortuna Emperatriz Mundi, con
6leos inspirados en el fragmento mas conocido de Carmina Burana, la cantata escénica de
Carl Orff sobre los cantos profanos medievales. A esta serie pertenece El cisne asado, una
pintura trabajada a partir del poema satirico de la citada cantata, que es un buen ejemplo del
abstraccionismo lirico que caracterizé gran parte de su obra. El lamento del ave que pierde su
blancura chamuscada en un sartén aparece sobre el lienzo con manchas claras y oscuras sobre

un gran fondo luminoso.

Su tendencia por el arte abstracto tomé un giro hacia el mundo objetual durante
sus Gltimos afios, en que volco su interés hacia las tematicas relacionadas con la ciudad y
sus habitantes. A esta ultima etapa pertenecen las piezas Underground | y Il que forman
parte de la coleccion del MUSA desde el afio 2015. Dejando a un lado la abstraccion, Nava
utilizé la tecnologia digital para mostrar el submundo que yace bajo la ciudad en sentido
literal y metaférico. Las piezas estan armadas con fotografias manipuladas, una de las cuales
corresponde al autorretrato del artista, y ambas fueron realizadas durante el proceso de la
enfermedad que lo condujo a la muerte. Las dramaticas imagenes estan encasilladas en un

armazén de metal que forma una alcantarilla o coladera.

En febrero de 2014 fallecié a los 57 afios en Zacatecas, donde se mantuvo activo
hasta sus Gltimos momentos. Sus restos fueron velados en el Museo de Arte Abstracto Manuel

Felguérez.
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El cisne asado
Oleo sobre tela /130 x 140 cm / 2003
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Underground I
Lamina de acero soldada e impresion digital / 70 x 70 x 15 cm / 2011-2012
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Underground II
Lamina de acero soldada e impresion digital / 71 x 70 x 15 cm / 2011-2012
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DOLORES ORTIZ

Bruselas, Bélgica ‘ 1945

DOLORES ORTIZ MINIQUE es mexicana nacida en Bélgica, donde vivi6 sus dos primeros
afos. Radica en Guadalajara desde 1947. Es técnica en ceramica y licenciada por la Escuela
de Artes Plasticas de la Universidad de Guadalajara. Obtuvo la maestria en escultura piblica
y urbana en la Universidad Auténoma de Zacatecas. Ha desarrollado la actividad artistica

paralelamente con la docencia.

Cuenta con esculturas en varios municipios jaliscienses y en la zona metropolitana,
entre ellas, una en la Rotonda de los Jaliscienses llustres y otra en el parque de Los Colomos.
Entre sus mas recientes esta la del corredor escultérico de la rivera del lago de Chapala. En el
extranjero cuenta con esculturas en Costa Rica, Cuba, Chile, Puerto Rico, China, Turquia y

Corea.

Dolores Ortiz tiene entre su repertorio algunos personajes histéricos ejecutados bajo
encargo gubernamental, que conservan la figuracion tradicional del retrato, aunque manifiesta
su predileccion por utilizar el lenguaje de la abstraccion, por el cual se sinti6 atraida desde
sus afios de estudiante a través de la obra de Olivier Seguin, el escultor francés que radicé
en Guadalajara durante varios afios. Sus piezas obedecen a un lirismo abstracto de formas
organicas, modeladas siempre mediante la talla directa y a partir de materiales naturales como

la maderay la piedra.

EIMUSA posee una pieza que sugiere un capullo, realizada en piedra de Huichapan,
extraida de las canteras del estado de Hidalgo. Se trata de un monolito que conserva las
cualidades de color y textura propias del mineral, tallado con cincel, con cortes de disco
esmerilado de diamante para lograr su estructura formal. La idea parti6 de una escultura de
pequefio formato que la autora trabajé en obsidiana y decidié realizar en una escala mayor,
durante el Primer Simposio Internacional de Escultura organizado por la Universidad de
Guadalajara en 2002.
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Sin titulo
Piedra tallada / 212 x 100 x 75 cm / 2002
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ALESSANDRA PARRACHINI

Ciudad de México | 1958

ALESSANDRA PARRACHINI radica en Guadalajara desde 1990, su formacion profesional
ha estado compartida entre el campo de la medicina veterinaria, la literatura y las artes
plasticas. Estudi6 escultura, pinturay grabado en la Universidad de Guadalajara, encontrando
en el dibujo un medio poderoso de expresion, aunque también produce obras con objetos

encontrados.

Sus fuentes provienen de la naturaleza, especialmente de organismos vegetales
secos o que estan por perecer, y fija su mirada en hojas, ramas y troncos de arboles o en las
complicadas redes que forman las raices de las plantas, buscando reproducir fielmente su

aspecto.

EI MUSA present6 en 2013 la exposicién Todos mis muertos, con mas de doscientas
cincuenta piezas, entre objetos encontrados, instalaciones y dibujos. Desde entonces, el
Museo conserva en sus acervos una pieza sin titulo, trabajada en grafito, acuarela y punta
de plata, técnica esta Gltima, que requiere de adiestramiento y precision. A estos elementos
afade toques de color logrados mediante su propia sangre, y usa como soporte del dibujo un
material sintético con mezcla de resinas naturales, usado para la construccion. Mediante un
dibujo minucioso busca reproducir fielmente el aspecto de una corteza milenaria desarraigada
de la tierra, con lineas cortas que aparecen saturadas en las partes sombreadas y con menor

densidad en las zonas de luz.

Existe una preocupacion por la muerte que se ve reflejada en toda su produccién, en
la cual también aparecen algunos simbolos de origen religioso. El uso de su sangre contiene
significaciones relacionadas con la redencién, el sufrimiento y el castigo del cuerpo, ligados a
representaciones dela penitencia cristiana. La artista ha manifestado que no intenta transmitir
una visién necréfila en sus obras, sino comunicar a través de ellas el sentido espiritual de la

vida.
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Sin titulo

Grafito, punta de plata, carboncillo, sangre y acuarela sobre MDF / 90 x 110 cm / 2014
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Victor HUuGO PEREZ

Guadalajara, Jalisco ‘ 1975

VICTOR HUGO PEREZ estudié artes plasticas en los talleres del Instituto Cultural Cabanas.
La presencia de los murales de José Clemente Orozco fueron parte de su vision cotidiana y

fuente de aprendizaje para este artista de caracter libertario, ajeno a las formas convencionales.

Suobraespontaneaeintensa, retne larudeza de larealidad cotidiana de la subcultura
urbana, cargada con su propia emocién. En la genealogia de su lenguaje podemos encontrar la
fuerza expresionista de Edvard Munch y la ferocidad de los trazos de los murales de Orozco,
de los que abrevé durante su formacién, sin omitir el informalismo caracteristico de la pintura

de Picasso, Dubuffet o De Kooning.

Sus cuadros muestran episodios de la vida doméstica, donde no faltan los animales y
abunda la presencia femenina. Figuras de grandes bocas, pechos picudos y ojos muy abiertos,
forman parte habitual de su iconografia, junto a perros que al igual que las mujeres de sus
cuadros, muestran dientes afilados y actitud amenazante, trabajados con base a colores sin

matices y, en ocasiones, aplicados directamente del tubo a la superficie de la tela.

El MUSA guarda en su coleccién una pintura enriquecida con grafismos, donada
por el artista en 2015, titulada Ella huye del amor con cuchillo, mediante la cual expresa una
violenta ruptura amorosa. Este 6leo sobre lamina guarda nexos con la tradicion de los exvotos
de caracter religioso, tanto por estar trabajado sobre metal, como por el caracter narrativo de
un suceso que aparenta ser un testimonio de indole autobiografico. El peso afectivo y pasional
marcado por la boca dentada, el corazén sangrante y el cuchillo, se acentia con el relato

escrito que acompanfa a esta obra de fuerte impacto visual.
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Ella huye del amor con cuchillo
Oleo sobre lamina/ 40 x 45 cm / 2013
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CARLOS PEZ

Ciudad de México | 1971

CARLOS PEZ estudio dibujo en la Art Student League of New York y Artes Plasticas en The
School of Visual Arts de la misma ciudad. Curso talleres en el Instituto Allende y en la Casa
de la Cultura de San Miguel Allende, Guanajuato. Cursé la carrera de Historia del Arte en la

Universidad Auténoma Metropolitana de México.

En Guadalajara trabaj6 conjuntamente con los artistas camboyanos Kong Vollak y
Prom Putvisal, con quienes Pez colaboré en untaller queimpartié junto con artistas oaxaquefios
en Camboya. El ejercicio de produccién que realizaron en el MUSA en 2015, incluyé la
instalacion de un taller de litografia en el que compartieron con el publico el conocimiento
de las técnicas de impresion, ligadas a sesiones de dibujo y pintura, en el que los tres artistas
mantuvieron un dialogo constante con los visitantes y presentaron la exposicién Haz tierra,

como resultado de la experimentacion.

Pez utiliza en su obra grafica las técnicas artesanales experimentadas durante varios
afos en Veracruz por el litégrafo sueco Per Anderson, quien descubrié las ventajas del uso de
piedras extraidas de la region. Su trabajo se despliega en un campo multidisciplinario que lleva
a la practica con diversos materiales, siempre abordado desde el abstraccionismo, a partir de
un lirismo impulsado por la intuicién y la espontaneidad, que se va desarrollando a medida

que avanza el proceso de elaboracién de sus proyectos artisticos.

El6leo Haz tierra. Guadalajara, propiedad del MUSA, fue trabajado para la exposicion
que result6 del taller experimental y ofrece la espontaneidad y frescura del brochazo rapido
y de las manchas de tonos luminosos delimitadas por zonas lineales de grueso calibre que

marcan el espacio con signos arbitrarios.
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Haz tierra. Guadalajara
Oleo y aerosol sobre tela /164 x 186 cm / 2015
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RicARDO PINTO

Ciudad de México | 1973

RICARDO PINTO naci6 en la Ciudad de México en 1973, y se trasladé a Guadalajara desde
1974, donde estudi6 arquitectura en la UdeG. Encontré en el arte una forma de expresion
profesional en la que ha incursionado a través de la pintura, el dibujo y el grabado. Su
entrenamiento en los terrenos de las artes plasticas inicié en los talleres del Hospicio Cabanas,
la Casa Taller José Clemente Orozco y en el taller que Gilberto Aceves Navarro impartié en

Oaxaca, ciudad donde Pinto ha residido por muchos afios.

Explora en el terreno del arte en composiciones con planos estructurados que evocan
mapas urbanos, enriquecidos con el lenguaje que le ofrecen las texturas y el color. Tanto en
sus grabados como en la pintura, su trabajo se expresa mediante c6digos abstractos a través
de gruesas veladuras y lineas espesas que forman reticulas pronunciadas hasta cubrir la

superficie.

Crea a partir de una idea rectora que se va materializando formalmente con las
sugerencias de una intuicién acotada por la estructura arménica que rige sus piezas. Es un
autor que domina la cocina del oficio y conoce bien los materiales empleados en las técnicas
graficas y en la pintura, cualidades que le han valido para profundizar en sus indagaciones

estéticas.

Caminos llave es el titulo de la obra que fue parte de la serie Filo profundo, exposicion
que present6 en el MUSA en 2009. Se trata de una tela de gran formato que redne varias
técnicas para formar la complicada urdimbre de cortes geométricos. Entre los intersticios
del enrejado lineal se asoman estratos que muestran distintas profundidades y las huellas de
colores aplicados en capas anteriores, que invitan al espectador a penetrar en el significado

que guarda la superficie bidimensional de la obra.
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Caminos llave
Técnica mixta sobre tela /190 x 250 cm / 2009
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GEORGINA QUINTANA

Ciudad de México | 1956

GEORGINA QUINTANA egres6 de la Escuela Nacional de Pintura, Escultura y Grabado "La
Esmeralda” del Instituto Nacional de Bellas Artes. Posee una larga trayectoria enriquecida
por sus viajes, asi como por su gusto por la literatura y las filosofias orientales. Su trabajo no
se ha limitado a las practicas de los géneros tradicionales de la pintura y la escultura, para
expresarse a través de medios como el bordado y el arte objeto. Desde los inicios de su carrera
en la década de los afios ochenta, su produccién ha transitado de la creacién imaginaria de
planos y objetos fragmentados, a la representacion de la naturaleza bajo una mirada cientifica

y filosofica.

La cultura popular y otros temas que guiaron sus intereses, dieron un giro a finales del
milenio para cederimportancia a la biologia y la botanica como forma de expresion de aspectos
simbélicos y espirituales. Diversidad de plantas, arboles, flores y pequefios insectos, poblaron
sus lienzos como salidos de viejos catalogos de entomologia y botanica, como registro de los
distintos especimenes que habitan un universo. Los organismos vivos en su aspecto larvario y

en su evolucion formaron desde los afios noventa parte de su iconografia.

Georgina Quintana present6 la exposicion Retratos de la Naturaleza en el Museo de
las Artes en 2006, de la cual dej6 testimonio con la pieza Semillas con insectos, en la que
registra de manera poética pequefios organismos aumentados por la lente de su imaginacion:
esporas, larvas, germinados y flores, aparecen sobre el lienzo y, al igual que en los bodegones

flamencos, poseen un lenguaje simbélico.

Sobre un fondo trabajado con veladuras sutiles que dan profundidad al cuadro, se
sobreponen las lineas suaves del pincel, para dar forma a un paraje que lleva implicito en la

atmosfera luminosa que lo enuelve, el misterio del surgimiento de la vida.
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Semillas con insectos
Oleo sobre tela /100 x138 cm / 2004
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ANA LuUisA REBORA

Guadalajara, Jalisco ‘ 1962

ANA LUISA REBORA es autodidacta, participd en algunos talleres de Artes Plasticas en la
Universidad de Guadalajaray fue adquiriendo el oficio por la practica constante y disciplinada.
La actividad artistica ha ocupado su tiempo por mas de treinta afios, a través de los cuales ha
experimentado con las técnicas graficas y la pintura. Vive en Noruega desde el afio 2000, y

durante el invierno trabaja en su estudio de Guadalajara.

Su obra se ha inclinado hacia el camino de la abstraccion. En sus primeras épocas
utilizé texturas arenosas y el collage, optando mas tarde por las superficies tersas, trabajadas

con dleo, acrilico y tintas, que en ocasiones combina con el grafito.

La artista no prescinde de las formas, sino que las abstrae y sintetiza. La figura
humana constituye el eje central de su tematica, significandose la presencia femenina como
protagonista de un tema tnico: la mujer en su intimidad. El espacio es referencia constante.
Un espacio sin mas elementos que el color y la luz, en ocasiones sombrio y a veces luminoso,

en el que se integran las imagenes esquematizadas de seres que visten faldas o tanicas.

EIMUSA conserva desde 2015, la pieza Otofio que la artista presenté en sus salas en
la exposicion titulada El fuego y el hielo, una alusion simbélica a las experiencias vividas en los
dos polos geograficos donde realiza su produccion plastica. Dos figuras estilizadas parecen
flotar sobre la superficie segmentada por el color. La de espaldas mira hacia el horizonte,
mientras la otra aparece al frente en actitud sobrecogida. En el fondo de contrastes luminicos
predominan los ocres, de acuerdo con los tonos de la estacion del afo aludida en el titulo, las
variadas gamas se mezclan de manera gradual y contrastan con la trama de azul de la parte

superior.

La autora prescinde de los detalles en cuerpos y rostros para centrar la atencién en el
ambiente nostalgico que los envuelve y sugiere la presencia de algo no revelado que cubre con

la atmdsfera del misterio.
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Otoiio
Mixta sobre tela /150 x 170 cm / 2014
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MANUEL SANDOVAL

Guadalajara, Jalisco ‘ 1979

MANUEL SANDOVAL ACOSTA se formé como pintor en el Instituto Cultural Cabafias y
complementé su carrera asistiendo a talleres particulares en Guadalajara y otros estados de la
republica. Su obra ha sido galardonada en varias ocasiones y forma parte de la coleccion del
Museo de las Artes desde 2015.

Su pintura tiene como parte fundamental el dibujo y la representacion de
acontecimientos reales o imaginarios a partir de las formas del mundo exterior. A la fantasia
del romanticismo que se adivina en algunas de sus series se une el realismo con que narra
escenas de la vida cotidiana. Sus temas giran sobre situaciones que pueden ocurrir, que con

frecuencia aparecen transformadas por su creatividad con soluciones inesperadas.

La suya es una narrativa que imprime momentos de una historia cuya veracidad se
mueve entre el recuerdo y la imaginacién. En la obra Primer round Sandoval hace testigo
al espectador de una rifia de barriada, y representa el tiempo siguiente al encuentro verbal
entre dos adolescentes que inician la pelea callejera. Lleva como titulo un término propio de
la practica boxistica que sugiere que el enfrentamiento apenas comienza y que se trata del
fragmento de una accién continuada. La luz juega un papel importante en toda su obra, que

en esta ocasion ilumina el movimiento y la gestualidad de los jovenes que pelean en pleno dia.

El color de la camiseta que porta el personaje de la izquierda es una alusion simbélica
a la sangre, elemento que estuvo presente en sus obras tempranas y que sustituy6 después,
usandolo enalgin detalle, para suavizar el dramatismo del contenido. El pintor suple mediante
el rojo aplicado a algtin objeto lo que pintaba de manera sangrienta en sus etapas de tematica
oscura y violenta. La pieza pertenece a la serie Memorias en rojo, basada en la construccion
biografica de un personaje que desde su infancia hasta su muerte, vistié una prenda que lo

identifico por el color.
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Primer round
Oleo sobre tela /70 x 90 cm / 2005
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CONSUELO VELAZQUEZ

Guadalajara, Jalisco ‘ 1947

CONSUELO VELAZQUEZ nacié en Guadalajara y por razones familiares residi6 en otros
estados de larepublica. Regresé a su ciudad natal en 2002, donde vive actualmente dedicada
a su produccion artistica. Estudié en los talleres de la Escuela Nacional de Artes Plasticas y en

talleres libres impartidos por artistas de la Ciudad de México.

Su obra esta marcada por las corrientes que en el siglo pasado buscaron la renovacion
de la técnicas y rompieron las convenciones sobre los materiales usados en el arte, que en
Meéxico siguieron artistas como Carlos Arias, que se valié del bordado, Ménica Castillo
del tejido en gancho, Paula Santiago del pelo y la sangre y Betsabé Romero de materiales
de desecho y llantas de autos, para construir objetos artisticos, por mencionar solamente a

algunos cuantos.

Consuelo Velazquez presenté en el MUSA en 2015, una instalacion con varios
objetos tejidos a gancho, centrados en el tema de la violencia infantil. El museo conserva
Sonido silente, obra que para la autora, expresa la inutilidad de los columpios: ya no se oye el
ruido que producen en su balanceo, porque han entrado en desuso debido a los peligros que
corren los infantes en los parques. La pieza fue acompafiada por una plancha, un cinturény
otros elementos que consider6 objetos domésticos de tortura infantil. En todo el conjunto
experimenté con las posibilidades que ofrece la practica artesanal del crochet y sustituyé la
hilaza por la piola de algodén blanco, para tejer con ganchillo cada uno de los componentes

de la instalacion.

La lectura del significado del juguete se transforma por la incongruencia del material
blando utilizado y rompe la expectativa de servicio que brinda un columpio de metal
perdurable, para dar paso a una visién evocadora de las figuras maternales y la proteccién de

los nifios.
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Sonido silente
Hilo tejido con gancho / 260 x 270 x 100 cm / 2012
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RAFAEL ZAMARRIPA

Guadalajara, Jalisco ‘ 1942

RAFAEL ZAMARRIPA realiz6 estudios en la Escuela Normal de Jalisco, para después
encontrar su camino dentro de las artes plasticas, especialmente en el campo de la escultura.
Asisti6 a la Escuela de Artes plasticas de la UdeG y, posteriormente, cursé varios talleres en
el extranjero, entre ellos, el de Sandro Tagliolini en Roma, Italia. Paralelamente a su trabajo
dentro de la plastica, el autor ha desarrollado una amplia carrera como bailarin y coreégrafo.
En 1964 fundé el Ballet Folclérico de la Universidad de Guadalajara, al que dio una presencia
internacional, misma que logré dar al grupo de ballet de la Universidad de Colima, en cuya

ciudad capital radica desde 1981.

El mismo empefio dedicado a la danza lo ha puesto en la escultura, en la que ha
producido piezas que se ubican en sitios emblematicos de esta ciudad, como el Friso de
los Fundadores, un altorrelieve en bronce de mas de cien metros cuadrados, ubicado en la
Plaza Fundadores, a espaldas del Teatro Degollado. En Colima realizé los altorrelieves para
la entrada y el patio de honor de la Universidad, por mencionar algunas de las obras mas
conocidas, sin olvidar el bronce El nifio sobre el caballo de mar, considerado simbolo de Puerto
Vallarta. La pieza fue realizada en 1960, e hizo una réplica de mayor tamafio en 1976, que se

encuentra colocada en el malecén del puerto jalisciense.

La corrientefigurativa de suobrapublica haido cediendo paso enlos altimos afios hacia
las formas abstractas en las que utiliza la técnica de la talla en madera o el ensamblaje, como se
aprecia en Personalidad, una estructura compuesta por bloques de cedro de apariencia ristica
y estratos desiguales, construido con cargas equilibradas. La pieza, propiedad del MUSA
desde el afio 2006, prescinde de la realidad exterior para representar una figura simbélica de

reminiscencias totémicas.
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Personalidad
Escultura en madera/ 200 x 80 x 70 cm / 2005
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