III ENCUENTRO COMPLUTENSE DE JÓVENES INVESTIGADORES DE HISTORIA DEL ARTE. 4, 5 y 6 de mayo

MIÉRCOLES, 4 DE MAYO: CULTURA VISUAL E ICONOGRAFÍA

9:00 
Bienvenida y entrega de documentación en el AULA DE GRADOS de la Facultad de Geografía e Historia

9:30
Apertura del III Encuentro Complutense de Jóvenes Investigadores, a cargo de las siguientes autoridades académicas:

· Sr. Decano de la Facultad de Geografía e Historia UCM, D. Luis Enrique Otero Carvajal

· Sra. Vicedecana de Investigación y Extensión Cultural, Dña. Beatriz Blasco Esquivias

· Sra. Directora del Departamento de Historia del Arte III (Contemporáneo), Dña. Sofía Diéguez Patao

I SESIÓN: CULTURA VISUAL 

10:00
Profesora invitada: Sandra Sáenz-López (Dpto. Historia del Arte I)

10:30
Estereotipos nacionales e imágenes de poder en la Exposición Universal de Barcelona de 1888: “honra y orgullo de la patria española”. Manuel Viera de Miguel (Universidad Complutense de Madrid)
10:45
La memoria visual de la arquitectura española en los grabados de la Edad Moderna. Miriam Cera Brea (Universidad Autónoma de Madrid)
11:00 
Turismo, arte y mascarada en España: el caso de la Costa Brava Alicia Fuentes Vega (Universidad Complutense de Madrid)
11:15
‘Superflat’ o el carácter híbrido de la cultura japonesa según Takashi Murakami. Ana Trujillo Dennis (Universidad Complutense de Madrid)
11:30-12:00
Coloquio

12:00-12:30
Pausa y café, ofrecido por La Casa del Estudiante UCM

12:30
La Sicilia de los cartógrafos: vistas, mapas y corografías en edad moderna. Valeria Manfrè (Universidad Autónoma de Madrid)
12:45
Indumentaria masculina en la corte de Castilla a mediados del siglo XV: prendas de ir desnudo y a cuerpo en la Cámara Real de Juan II el último año de su reinado. Laura Vegas Sobrino (Universidad de Valladolid) 
13:00
El trono preparado: reflexiones sobre estética, cultura visual e imagen simbólica en el arte tardoantiguo y su proyección en la temprana Edad Media hispánica. Manuel Parada López de Corselas (Universidad Complutense de Madrid)
13:15-13:45
Coloquio

14:00-16:00 
Pausa comida

II SESIÓN: ICONOGRAFÍA

16:00
Las pinturas egipcias de Malkata: ¿arte egipcio con sabor minoico? Una nueva perspectiva sobre las pinturas del palacio de Amenofis III  y las influencias del Egeo. Inmaculada Vivas Sainz (UNED)
16:15
Arte y Contrarreforma en la Diócesis de Orihuela. Alejandro Cañestro Donoso (Universidad CEU Cardenal Herrera)
16:30
La presencia judía en la obra de Chagall. Mª Teresa García Gallardo (Universidad de Granada)
16:45-17:15 
Coloquio

17:15-17:30 
Pausa

17:30 
Ángeles portadores de coronas en las imágenes de los mártires. Origen del tipo iconográfico. Andrés Felici Castell (Universitat de València)
17:45 
La figura de Sansón en la escultura románica de Soria. Diana Olivares Martínez (Universidad Complutense de Madrid)
18:00 
La Monarquía Hispánica defensora de la Inmaculada Concepción, a través de algunas estampas españolas del siglo XVII. Juan Isaac Calvo Portela (Universidad Complutense de Madrid)
18:15 
Tipologías psicodélicas en la iconografía del Rock. Eduardo Rodríguez Clavo (Universidad Complutense de Madrid)
18:30-19:00 
Coloquio

JUEVES, 5 DE MAYO: METODOLOGÍA, FUENTES Y ESPACIOS DE CREACIÓN ARTÍSTICA

III SESIÓN: METODOLOGÍA Y FUENTES 

9:30
Profesor invitado: Dpto. Historia del Arte II 

10:00 
¿Cómo trabajar una tesis doctoral en iconografía basada en un santo? El caso de San Miguel en la diócesis de Baeza-Jaén. Pablo Jesús Lorite Cruz (Universidad de Jaén)
10:15
Aproximación a las fuentes documentales del Monasterio Cisterciense de Santa María de Santa Fe (Cadrete, Zaragoza). Santiago Ruiz De Temiño Íñigo (Universidad de Zaragoza)
10:30
Las cartas de 1497 de don Íñigo López de Mendoza, II Conde de Tendilla: fuente directa para la investigación histórico-artística. Cristina Hernández Castelló (Universidad de Valladolid)
10:45
El marco de la Última Cena de Tiziano en El Escorial. Jesús Jiménez Peces (Universidad Complutense de Madrid)
11:00
Las fuentes documentales de archivo para el estudio del barrio de canónigos salmantino. Noemí Culebras Majolero (Universidad Complutense de Madrid)
11:15-11:45
Coloquio

11:45-12:15
Pausa y café, ofrecido por La Casa del Estudiante UCM

IV SESIÓN: ESPACIOS DE CREACIÓN ARTÍSTICA

12:15
Aportaciones al taller de Pedro Duque Cornejo en Granada. Manuel García Luque. (Universidad de Granada)
12:30
La decoración pictórica del cigarral del cardenal Quiroga. Un ejemplo único de villa cardenalicia del siglo XVI en España. Cloe Cavero de Carondelet Fiscowich (Universidad Autónoma de Madrid)
12:45
La pintura mural tardogótica en la provincia de Valladolid: iglesia de San Bartolomé de Fompedraza. Sergio Núñez Morcillo (Universidad de Valladolid)
13:00
Un modelo funerario de la Escuela Burgalesa: las capillas centrales de la segunda mitad del siglo XV en Burgos. Elena Martín Martínez de Simón (Universidad de Burgos)
13:15-13:45 
Coloquio

14:00-16:00 
Pausa Comida

16:00
La galería porticada románica en tierras de Castilla. José Arturo Salgado Pantoja (Universidad de Castilla la Mancha)
16:15
La catedral como principal referente del ceremonial español durante la Edad Moderna.  Javier Cruz Rodríguez (Universidad de Salamanca)
16:30
Ceremonia, fiesta y poder durante los reinados de Juan II y Enrique IV de Castilla: el arte textil como síntoma de prestigio, a la luz de las Crónicas. Sila Oreja Andrés (Universidad Complutense de Madrid)
16:45-17:15
Coloquio

17:15-17:30
Pausa

17:30
Peter Weiss, España: Peter Weiss, pintura. Víctor Novoa Valdivia (Universidad Complutense de Madrid)
17:45
José Parada y el sueño de una pintura científica en el siglo XIX español. Laura González Martínez (Universidad Complutense de Madrid)
18:00
‘Gris sobre gris’. Antonio Navas Montilla (Universidad Complutense de Madrid)
18:15 
El bosque: cobijo del arte y metáfora de regreso desde 1968. Ana Esther Santamaría Fernández (Universidad Complutense de Madrid)
18:30-19:00 
Coloquio

VIERNES, 6 DE MAYO: MECENAZGO, COLECCIONISMO Y MUSEOS

V SESIÓN: MECENAZGO

9:30
Profesora invitada: María López (Dpto. Historia del Arte III)

10:00
Mecenazgo español en la Florencia Medicea del Quinientos. Blanca González Talavera (Universidad de Granada)
10:15
Arte y ostentación en el Renacimiento: los tapices flamencos del inquisidor y arzobispo de Zaragoza Andrés Santos (1529-1585). Mar Aznar Recuenco (Universidad de Zaragoza)
10:30
Linaje, poder y cultura de la nobleza de Guadalcázar. Aproximación al eclesiástico Luis Fernández de Córdoba y Portocarrero. Sarai Herrera Pérez (Universidad de Jaén)
10:45-11:15
Coloquio

11:15-11:45
Pausa

VI SESIÓN: COLECCIONISMO Y MUSEOS

11:45
Velázquez y lo velazqueño en los catálogos de ventas franceses del siglo xix. El caso de los coleccionistas españoles. Rocío Coletes Laspra (Universidad de Oviedo)
12:00
Una aproximación al coleccionismo de los artistas españoles de El Grupo de Cuenca. Amaya Henar Hernando González (Universidad Complutense de Madrid)

12:15
Dos modelos de musealización del patrimonio industrial de Langreo: La Pinacoteca Municipal “Eduardo Úrculo” y el Museo de la Siderurgia. Begoña Rodríguez Yuncal (Universidad de Oviedo)
12:30
La museografía de los museos de arte: un modelo en proceso de cambio. Victoria López Benito (Universitat de Barcelona)
12:45-13:15
Coloquio 

13:15-13:45 
Acto de clausura, a cargo de los directores de los Departamentos de Historia del Arte I, II y III: D. Antonio Momplet, D. Diego Suárez Quevedo y Dña. Sofía Diéguez Patao
13:45
Aperitivo de clausura del III Encuentro Complutense de Jóvenes Investigadores de Historia del Arte, ofrecido por el Decanato de la Facultad de Geografía e Historia
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MANUEL VIERA DE MIGUEL

Licenciado en Historia del Arte por la Universidad Complutense de Madrid, con la calificación final de Premio Extraordinario y Tercer Premio Nacional a la excelencia en el rendimiento académico universitario. En la actualidad, es becario del programa nacional de FPU, adscrito al Departamento de Historia del Arte III (Contemporáneo) de la Facultad de Geografía e Historia de la UCM, dirigido por la Dra. Estrella de Diego Otero y codirigido por la Dra. Sofía Diéguez Patao, investigadora principal del proyecto I+D: “Los lugares del Arte: del taller del artista al espacio expandido en la sala de exposición”, del que también forma parte el ponente. Tras haber presentado su comunicación “El imaginario visual español en la Exposición Universal de París de 1889: España de Moda” en el II Encuentro Complutense de Jóvenes Investigadores de Historia del Arte, participó en la Semana de la Ciencia 2010 con la ponencia titulada: “Miradas contrapuestas en el tiempo y en el espacio: la Gran Vía ó la pervivencia del ideal del estilo nacional en la arquitectura de la contemporaneidad”. Así pues, Arte, Identidad y Cultura visual constituyen las principales líneas de su investigación.

Estereotipos nacionales e imágenes de poder en la Exposición Universal de Barcelona de 1888: “honra y orgullo de la patria española”.

Las Exposiciones Universales configuran un espacio de génesis identitaria, de ahí la trascendencia de la representación que en cada una de ellas se lleva a cabo de un determinado colectivo o comunidad. El presente estudio analiza la imagen generada por la Exposición Universal de Barcelona de 1888 y los resultados que produjo en el ideario popular, nacional e internacional, acerca de lo español. La Exposición no sólo contribuye a la consolidación de la identidad del pueblo catalán, especialmente a partir de su desarrollo urbanístico y la génesis del modernisme, sino que también la propia monarquía aprovechará el renombre de Barcelona y su dimensión internacional para reforzar la unidad nacional y el dominio de la corona sobre el conjunto de territorios que conforman el estado español, intentando, al mismo tiempo, recuperar un prestigio y protagonismo perdidos en el panorama político mundial. A esto hay que añadir el esfuerzo de periodistas e intelectuales por extrapolar el ejemplo de Barcelona al resto de España, intentando eliminar los prejuicios existentes ya entonces entre las distintas regiones del país. Y es que Barcelona en 1888 encarna el ideal de Progreso que festeja Occidente a través de sus grandes Exposiciones Universales.

MIRIAM CERA BREA

Licenciada en Historia del Arte por la Universidad Autónoma de Madrid (2005-2009), ha cursado un programa interdisciplinar de doctorado con periodo formativo en Lenguajes y manifestaciones artísticas y literarias (60 ECTS), en la misma universidad (2009-2010) y prepara la tesis doctoral, bajo la dirección de D. Fernando Marías. Sus principales líneas de investigación son el grabado de arquitectura española en la Edad Moderna y la historiografía de la arquitectura española en sus orígenes.

La memoria visual de la arquitectura española en los grabados de la Edad Moderna.
Entre los siglos XVIII y XIX asistimos al nacimiento de una historiografía de la arquitectura española, cuyo hito primero y fundamental lo constituyen las Noticias de los arquitectos y arquitectura en España desde su Restauración (Madrid, 1829), de Eugenio Llaguno y Amírola y Juan Agustín Ceán Bermúdez. La presente intervención, pretende incidir en la estrecha relación –no siempre tenida en cuenta– de esta memoria arquitectónica escrita, con la existencia de un imaginario arquitectónico o memoria visual de la arquitectura española. Dicha relación se explica a través de la importancia que, amén de su singularidad estética, adquiere la técnica del grabado como herramienta fundamental para la transmisión de imágenes y conocimiento sobre obras artísticas antes de la existencia de la fotografía, gracias a la capacidad de reproducción y difusión que como a ésta última también la caracteriza; esta transmisión resulta especialmente útil en el caso de la arquitectura que, por su propia naturaleza es inherente al espacio en el que se encuentra. 

Por este motivo, nuestro objetivo es el estudio del repertorio gráfico de la arquitectura española que entre finales del siglo XVI y comienzos del XIX se fue constituyendo gracias al grabado. Así, se pretende dilucidar qué tipo de imágenes se fueron reproduciendo y especialmente qué edificios se decidían reproducir, en un intento de  aproximación a la memoria visual de la arquitectura española durante la Edad Moderna, situada en la base de dicha historiografía. Para ello se abordarán obras tanto debidas a extranjeros –protagonistas indiscutibles en un primer momento-, como la producción nacional –que habrá de esperar a la política cultural de la Ilustración para recibir el impulso definitivo–, y tanto estampas sueltas como libros ilustrados, en los que se aprecia un carácter cuantitativo y cualitativo exponencial.

ALICIA FUENTES VEGA

Licenciada en Historia del Arte por la UCM (2007), Premio Extraordinario Fin de Carrera. Tres Becas de Excelencia de la CAM. Comenzó sus estudios de doctorado en arte contemporáneo en 2007, con una Beca de Iniciación a la Investigación de la UCM. Después obtuvo una beca FPU del Ministerio de Educación. Entre 2008 y 2009 formó parte del proyecto I+D “Lo español como mascarada”, dirigido por la Dra. Estrella de Diego. En dicho marco desarrolló su trabajo de investigación DEA, acerca del papel que jugaron los estereotipos sobre “lo español” en el proceso de instrumentalización de la vanguardia por parte del franquismo. Desde junio de 2010 forma parte del proyecto I+D “Los lugares del Arte”, dirigido por la Dra. Sofía Diéguez e integrado por diversos docentes y doctorandos de la Facultad de Geografía e Historia de la UCM. Ha realizado estancias de investigación en la Birkbeck University de Londres y la Freie Universität de Berlín, donde anteriormente había cursado un año Erasmus. Se encuentran en preparación sus artículos “Franquismo y exportación cultural. El papel de ‘lo español’ en el apadrinamiento de la vanguardia” (Actas del II Encuentro Complutense de Jóvenes Investigadores de Historia del Arte) y “Franquismo y exportación cultural. El caso de la exposición de arte español en Buenos Aires, 1947” (Iberoamericana. América Latina/España/Portugal. Instituto Iberoamericano Berlín). Actualmente está desarrollando su proyecto de tesis doctoral: Los espacios del turismo como lugares de creación: el arte contemporáneo y la iconografía turística de “lo español” (años 50-70) (fecha aproximada de lectura: septiembre 2012).

Turismo, arte y mascarada en España: el caso de la Costa Brava

Se propone una revisión sociológica de la historia del turismo en España, mediante el análisis iconográfico y semiótico de las producciones visuales que surgieron en torno a él: carteles, folletos y publicidad; pero también obras procedentes de lo que tradicionalmente se considera “alta cultura”. Esta ponencia se centrará en el caso de la Costa Brava, revisando las imágenes procedentes de la industria turística y la obra de ciertos fotógrafos que se acercaron al fenómeno del turismo (Francesc Català-Roca, Xavier Miserachs), tratando de establecer los paralelismos o diferencias. ¿Cuál es la iconografía turística de la Costa Brava? ¿Cuánto hay de mascarada y cuánto de retrato en la fotografía turística? ¿Qué tipo de conciencia crítica despertó el fenómeno del turismo en el intelectual catalán?

ANA TRUJILLO DENNIS
Licenciada en Historia del Arte por la Universidad Complutense de Madrid (2000). Ha obtenido un Master en Estudios Japoneses por SOAS (School of Oriental and African Studies, University of London, 2001) y el Diploma en Estudios Avanzados por la UCM (2007). Actualmente es doctoranda en Historia del Arte en el Departamento de Historia del Arte III de la UCM, especializándose en arte contemporáneo japonés. Recientemente ha disfrutado de la beca de idioma e investigación ‘Japanese-Language Program for Researchers and Postgraduate Students’ concedida por la Japan Foundation (2009). Sus líneas de investigación son el arte contemporáneo japonés, y en especial la obra del artista Takashi Murakami y el movimiento Superflat. Además, ha investigado sobre la fotografía realizada en Japón a finales del siglo XIX. Ha participado, entre otros, en el Congreso de la Asociación de Estudios Japoneses de España (2002, 2008 y 2011) y el Foro Español de Investigación sobre Asia Pacífico (2010). También ha impartido conferencias, cursos y seminarios sobre la historia del arte japonés, como “Dibujos japoneses desde emaki hasta Murakami y su atracción en Occidente”, y “Arquitectura japonesa contemporánea. Sus raíces y sus influencias y paralelismos fuera de Japón”, impartidas en el Centro de Arte CAMON, Madrid (noviembre, 2010). 
‘Superflat’ o el carácter híbrido de la cultura japonesa según Takashi Murakami.
Esta comunicación se centra en los años de formación y primeros años de práctica artística profesional de Takashi Murakami (Tokio, 1962), correspondiente a las décadas de 1980 y 1990, hasta llegar al año 2000. En este año, el artista definió un nuevo movimiento artístico, Superflat, en el que adscribía su obra junto con la de numerosos jóvenes artistas japoneses del momento. Antes de llegar a la definición de este movimiento, Murakami osciló entre la pintura tradicional japonesa y una obra de corte conceptual. En esta primera fase de su carrera vemos cómo la identidad japonesa ya era un aspecto fundamental en su obra. Se trata de un período de búsqueda de un lenguaje artístico adecuado para plasmar su visión crítica de la realidad japonesa del momento, especialmente su carácter híbrido. Este carácter híbrido, fundamentado en la fuerte influencia occidental (sobre todo norteamericana), queda reflejado, entre otros aspectos, en la pintura nihonga y en la cultura popular japonesa, dos elementos que serán decisivos en la configuración del lenguaje artístico de Murakami.

VALERIA MANFRÉ
Doctora en Conservación de Bienes Culturales por la Università degli Studi della Tuscia de Viterbo. Actualmente becaria de investigación FPI del Ministerio de Educación dentro del proyecto de investigación En las fronteras de las imágenes: consideraciones metodológicas y fuentes para el estudio de la imagen religiosa en el Antiguo Régimen (HAR2008-04324), se encuentra realizando su tesis doctoral bajo la dirección del Profesor Fernando Marías en la Universidad Autónoma de Madrid centrada en imágenes corográficas del siglo XVII. Sus intereses de investigación están centrados también en el estudio de los lazos artísticos y culturales entre España e Italia durante los siglos XVI-XVII. 
La Sicilia de los cartógrafos: vistas, mapas y corografías en edad moderna

En esta comunicación se procurará reconstruir sintéticamente el panorama cartográfico siciliano (siglos XVI-XVII) en relación con el atlas manuscrito Teatro Geográfico Antiguo y Moderno del Reino de Sicilia del 1686. El atlas –original por la estratificación del antiguo y moderno– es una descripción geográfica e histórica de la isla y de sus ciudades por el fuerte impacto visual y espectacular debido al interés propagandístico de la hispanidad siciliana que en este momento estaba representado por la personalidad exuberante del virrey Francisco de Benavides, IX conde Santisteban (1678-1687). El atlas se caracteriza por un repertorio múltiple de imágenes y resulta inigualable por la pericia corográfica y las elegantes imágenes pictóricas ausentes en precedentes atlas dedicados a Sicilia. Nos referimos a encargos de interés militar como los atlas de Tiburzio Spannocchi (1578), Camillo Camilliani (1584), Francesco Negro y Carlo Maria Ventimiglia (1640), colecciones donde la forma urbis y el sistema defensivo de la isla subrayan una finalidad ligada al control del territorio. De esta tradición cartográfica siciliana el atlas Teatro Geografico Antiguo y Moderno del Reino de Sicilia se aleja por la general impostación de la obra, dirigida a un fin encomiástico por parte del mecenas.

LAURA VEGAS SOBRINO

Laura Vegas Sobrino es Técnico Superior en Artes Plásticas y Diseño (2004), Licenciado en Historia del Arte por la Universidad de Valladolid (2009), y Máster en Métodos y Técnicas avanzadas de Investigación Artística por la UNED (2010). Desde 2010 desarrolla el proyecto “El arte del vestido en Castilla en el Periodo Gótico Tardío” en el Departamento de Historia del Arte de la Universidad de Valladolid, (Junta de Castilla y León. Fondo Social Europeo), que compagina con estudios de doctorado sobre el mismo tema bajo la dirección de Julia Ara Gil y Rafael Domínguez Casas. Es miembro del Observatorio de Tendencias de Moda y Modos (OBtem) de la Universidad de Valladolid.

Indumentaria masculina en la corte de Castilla a mediados del siglo XV: prendas de ir desnudo y a cuerpo en la Cámara Real de Juan II el último año de su reinado.

La principal dificultad en el estudio de la indumentaria castellana de mediados del siglo XV es las escasez de prendas conservadas, y frente a otras cortes contemporáneas, de documentación y representaciones minuciosas. Partiendo de la relación entre fuentes documentales y gráficas, este trabajo pretende llevar a cabo una aportación formal, en aspectos referentes a la nomenclatura, de algunas de las prendas que componían el traje masculino en la corte de Juan II: materiales, partes y adornos de prendas de ir desnudo y en cuerpo.

MANUEL PARADA LÓPEZ DE CORSELAS
Premio Extraordinario de Bachillerato (2005) y Licenciado en Historia del Arte por la UCM (2010). Ha obtenido Beca de Colaboración en el Dpto. de Historia del Arte I (Medieval) y Beca de Excelencia en el Dpto. de Historia del Arte II (Moderno) de la UCM, donde actualmente es Colaborador Honorífico. Asimismo, colabora desde 2010 con el Instituto de Investigaciones Estéticas de la Universidad Nacional Autónoma de México y trabaja como tutor para el Programa de las Universidades de Indiana, Purdue y Wisconsin en Madrid. Es codirector y fundador de Ars Summum, miembro de la Asociación Interdisciplinar de Estudios Romanos (AIER) y vocal de las comisiones de Investigación y Calidad de Estudios delegadas de la Junta de Facultad de Geografía e Historia de la UCM. Actualmente cursa en la UCM el Master de Estudios Avanzados en Historia del Arte Español. Sus intereses se dirigen hacia el legado de la Antigüedad, cuestiones de cultura visual, iconografía de la arquitectura y sincretismos en el ámbito medieval hispánico y en el arte hispanoamericano.

El trono preparado: reflexiones sobre estética, cultura visual e imagen simbólica en el arte tardoantiguo y su proyección en la temprana Edad Media hispánica

La Antigüedad tardía ofrece un rico panorama histórico-artístico en el que cultura visual, inquietudes estéticas, innovaciones simbólicas e iconográficas, amén de intereses filosóficos, políticos y religiosos se solapan, se combinan o se reinterpretan en manifestaciones que configurarán el origen del arte medieval. La génesis del trono preparado –posteriormente hetoimasia o etimasía– esboza algunas de estas líneas, siempre más intrincadas de lo que a primera vista sospecharíamos y en cuya definición jugaron un papel de primer orden el carácter simbólico de la “arquitectura de poder” y el ceremonial. Tal contexto general repercute en la manera de enfrentarse a la divinidad y de manifestar su “presencia”. Su influencia o pervivencias se dejarán sentir en la iconografía de carácter sacro de la Hispania visigoda, e incluso tendrán su reflejo en algunas de las manifestaciones artísticas de Al-Andalus. Partiendo de dichas premisas, interpretaremos las placas-nicho visigodas y el mihrab y macsura de la mezquita de Córdoba, con atención a sus formas y a las ideas generales de sacralidad, poder y expectación escatológica.
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Licenciada en Filosofía y Letras, Sección Historia, por la Universidad de Alcalá, (1996). Doctorado en Historia en la misma universidad. Tesis doctoral titulada “Las relaciones entre Egipto y el Egeo durante el II Período Intermedio y los comienzos de la XVIII Dinastía” (2004). Becaria FPI del MEC en la Universidad de Alcalá y Profesora colaboradora en el Programa de Humanidades Grupo Senior. En el curso académico 2010/2011 ha colaborado como profesora asociada en la UNED, en el Grado en Historia del Arte (“Historia del Arte Antiguo en Egipto y Próximo Oriente”). Además es Profesora-Tutora de la UNED en el Centro Asociado Madrid-Sur, de la asignatura “Iconografía y Mitología”, Grado en Historia del Arte. Ha participado en diferentes proyectos sobre la influencia cultural e iconográfica entre las culturas egipcia y griega, y en la campaña de excavaciones en Tell Ibrahim Awad (Egipto, Delta oriental), como parte de la misión hispano-holandesa. Estancias en el Griffith Institute, Asmolean Museum, (Oxford, Reino Unido), y en el IFAO, Instituto Francés de Arqueología Oriental de El Cairo (Egipto). Su investigación se centra en las influencias entre Egipto y el Egeo, sobre todo de un punto de vista iconográfico. Su tesis doctoral analiza las pinturas egipcias encontradas en Avaris (Tell el Dab’a), buscando precedentes que apoyen la continuidad de una influencia artística que no parece haber sido aislada. También centra su atención el arte de inicios del Reino Nuevo y la influencia foránea.

Las pinturas egipcias de Malkata: ¿arte egipcio con sabor minoico? Una nueva perspectiva sobre las pinturas del palacio de Amenofis III  y las influencias del Egeo.

Estudio centrado en las pinturas encontradas en el palacio de Amenofis III en Malkata, en Tebas, cuyo estado de conservación es fragmentario debido al tipo de construcción, (ladrillos de adobe).  Se atenderá a su iconografía: temas tradicionales de la pintura mural egipcia, tales como los cautivos, las escenas nilóticas con papiros, peces y pájaros, o las representaciones de estanques. Junto a éstos, se encuentran otros que reflejan influencia del arte del Egeo, como ciertos motivos geométricos, espirales, figuras de animales al galope, o curiosos símbolos como la cabeza de toro con una roseta entre los cuernos. Se rastreará su origen, buscando paralelos en el arte de Egipto, del ámbito Egeo y del Próximo Oriente, analizando los posibles medios de transmisión. Las pinturas de Tell el Dab’a (Avaris)  con un claro estilo y técnicas del Egeo, encontradas en un palacio de comienzos de la XVIII dinastía serán una importante conexión y una posible fuente de influencia directa para las pinturas de Malkata. 

ALEJANDRO CAÑESTRO DONOSO

Profesor de Magisterio de la Universidad CEU Cardenal Herrera de Elche. Sus investigaciones se centran en el arte sacro y las artes decorativas y suntuarias, especialmente la platería y el ornamento litúrgico. Ha estudiado, catalogado y publicado la platería de Elche, Torrevieja, Alicante, San Juan de Alicante, así como el ornamento litúrgico de dichas poblaciones. Ha publicado dos libros: D. Josef Tormo y Juliá. La magnificencia de la mitra, sobre un obispo mecenas del siglo XVIII, y Gloria pretérita. La parroquia de El Salvador de Elche, su tesis de master. Ha estudiado algunos aspectos de la Historia de la Indumentaria, además de escultura y arquitectura religiosa contemporánea, si bien sus investigaciones se enfocan principalmente al estudio del arte barroco en la diócesis de Orihuela en cualquiera de sus manifestaciones, incluyéndose el análisis de las ceremonias, los tesoros y los ajuares desde un punto de vista conceptual.

Arte y Contrarreforma en la Diócesis de Orihuela

Se analiza la creación de la Diócesis de Orihuela (1564) al amparo del recién concluido Concilio de Trento, así como la influencia de la Contrarreforma en las manifestaciones artísticas del obispado; prestando especial atención a los diferentes Sínodos Diocesanos (1569, 1600 y 1663), y a la imagen que debía transmitir la nueva Diócesis como puro reflejo de los postulados tridentinos. Tras lo histórico y documental, se contemplan aquellas parcelas del arte de nuestra Diócesis (aproximadamente la actual provincia de Alicante) que han sido menos estudiadas, como sus ricos y variados tesoros parroquiales, teniendo en cuenta la acción de los personajes eclesiásticos en la creación y desarrollo de los ajuares. La nueva forma de entender las celebraciones litúrgicas supone una nueva concepción de los entornos sagrados: desde los conventos hasta las nuevas parroquias, pasando por las reformas de los antiguos templos. Todo ello merece ser puesto al día con la nueva imagen de la diócesis, donde la Contrarreforma adquiere un carácter ejemplar. San Nicolás de Alicante se convierte en baluarte de la Reforma católica, ya que representa y sintetiza todos los postulados de Trento. Además, interesan aquellas parroquias alicantinas con presencia del léxico contrarreformista. Se analizan programas artísticos, tales como la Eucaristía, la Virgen y los Santos, sin dejar de lado los importantes capítulos dedicados a los tesoros y a los ajuares, renovados y ampliados. Por último, se estudian los grandes artistas presentes en la diócesis, con sus aportaciones más interesantes tanto artísticas como conceptuales.
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Licenciada Historia del Arte por la Universidad de Granada (2009) Ha cursado el Máster Universitario en Historia del Arte: Conocimiento y Tutela del Patrimonio Histórico, y presentado el TIT (Trabajo de Investigación Tutelado) con el título “Nueva perspectiva iconográfica en Marc Chagall: Revolución, 1937, Resistencia, Resurrección y Liberación, 1943-52” (2010). Actualmente disfruta de la Beca FPU y esta matriculada en el doctorado (Programa Oficial de Posgrado en Estudios Avanzados de Historia del Arte). La tesis doctoral becada por el Ministerio se titula: “Mecenazgo y coleccionismo en Instituciones laicas y religiosas del ducado de Milán en los siglos XVI y XVII”. Desde el 1 de abril al 31 de julio de 2011 ha sido aceptada como Visiting en el Departamento de Arquitectura del Politécnico de Milán. Anteriormente ha disfrutado de la Beca de Iniciación a la Investigación, del Plan Propio de la Universidad de Granada, para el año 2007, y la beca concedida por la Universidad de Granada y la Fundación Melilla Ciudad Monumental para la asistencia a la II Edición del Seminario “Melilla Modernista: el arquitecto Enrique Nieto y su época” (Granada, Málaga y Melilla, 2010).

La presencia judía en la obra de Chagall

La obra de Chagall está muy alejada del lenguaje artístico convencional, por lo que se hace necesario conocer la cultura y el entorno en el que nació y se desarrollaron sus primeros años de vida. Se ha querido profundizar en la iconografía de Marc Chagall más allá de los tópicos occidentales, centrándose en un tema reiterativo de su pintura: su imaginario cultural, que se encuadra en un contexto concreto, el de un judío-ruso hassidim, pues la importancia del sustrato cultural y religioso que guió sus primeros años, ha sido puesto de manifiesto en el estudio de sus lienzos. Curiosamente, Chagall nunca quiso ser considerado un pintor judío, pero sus lienzos están repletos de referencias a la cultura hebrea, aunque su religiosidad no es la adscripción a una confesión determinada, sino el sentido espiritual que impregna su obra. Se hace hincapié en la faceta judía de Marc Chagall, explicando algunas de las iconografías que aparecen en sus cuadros ―relacionada con su nacimiento y cultura hassidica―, pues el sustrato de su niñez permanecerá para siempre, legándonos una imagen de la vida cotidiana de su ciudad natal, los ritos, bodas y cultura hebrea, que pasarán a formar parte de su imaginario, con el que logrará transmitirnos sus sentimientos, inquietudes y vivencias, incitando al espectador a profundizar e ir más allá de lo meramente representado.

ANDRÉS FELICI CASTELL

Licenciado en Historia del Arte por la Universidad de Valencia (2008/2009) con la obtención de Premio Extraordinario. Máster de Historia del Arte y Cultura Visual, por la Universidad de Valencia (2009/2010). Miembro del grupo APES de investigación y de la Sociedad Española de Emblemática. Actualmente participa en el proyecto I+D: Los Tipos Iconográficos, descripción diacrónica, dirigido por el Dr. Rafael García Mahíques. Obtención de la beca V Segles de la Universidad de Valencia para la realización del doctorado (febrero 2010). Obtención de la beca FPU del MEC en (diciembre 2010). Realización de prácticas, durante los estudios de licenciatura y máster, en el Museo de Bellas Artes de Valencia (150 horas en el Departamento de Didáctica y 100 horas en el Departamento de Conservación).

Ángeles portadores de coronas en las imágenes de los mártires. Origen del tipo iconográfico.

Las coronas han sido elementos que desde el antiguo mundo griego y romano se han vinculado con el triunfo, el éxito, la victoria. En el mundo judío se relacionan con la fidelidad. El cristianismo crearía una síntesis de estos dos significados y asignaría este atributo a sus héroes: los mártires. Son múltiples las fuentes, algunas de origen bíblico, que relacionan a los mártires con los atletas romanos, de forma que, las coronas con que se coronaba a los atletas vencedores, pasarán a vincularse también con los santos martirizados. De hecho en las primeras imágenes de los mártires éstos siempre suelen aparecer con una corona, o bien portada por ellos, o bien entregada por alguna de las tres personas de la Trinidad. Pero para que este atributo triunfal sea portado por ángeles todavía tendrá que pasar bastante tiempo. Por una parte existía un claro precedente en las figuras de las nikés romanas, portadoras habituales de palmas y coronas para los triunfadores, pero lo cierto es que los primeros ángeles portadores de coronas, que aparecen en época paleocristiana, acompañarán a Cristo, nunca a los santos y menos aún en imágenes narrativas, algo para lo que habrá que esperar hasta el siglo XIII. Con la Contrarreforma, surgirá un mayor interés por reforzar la importancia de los santos, multiplicándose así las figuras de los ángeles que portan y muestran los atributos de su victoria: la corona, la palma y sus atributos martiriales. El mundo cristiano empleará coronas mucho más simplificadas, distinguiéndose dos grandes grupos: las vegetales y las metálicas. Cada una de ellas tendrá un significado y un origen diferente, pero lo cierto es que se acabaron empleando indistintamente para cualquier tipo de santo.

DIANA OLIVARES MARTÍNEZ

Licenciada en Historia del Arte por la Universidad Complutense de Madrid (UCM) con la calificación de Premio Extraordinario (2008/2009). Ha disfrutado de las siguientes ayudas: Beca de Introducción a la Investigación del CSIC, Beca de Excelencia de la Comunidad de Madrid y Beca de Colaboración con el Dpto. de Historia del Arte I otorgada por el Ministerio de Educación. El presente trabajo es fruto de una investigación dirigida por las Dras. Marta Poza Yagüe (UCM) y Elena Díez Jorge (UGR) con la que obtuvo el título de Máster en Historia del Arte: Conocimiento y Tutela del Patrimonio, de la Universidad de Granada (2010). Actualmente es doctorando del Dr. Javier Martínez de Aguirre Aldaz en la UCM y trabaja sobre Mecenazgo Episcopal en el siglo XV. Además, está cursando el Máster en Estudios Medievales Hispánicos de la Universidad Autónoma de Madrid y allí ha coordinado recientemente las I Jornadas de Investigación en Estudios Medievales Hispánicos. Ha publicado dos artículos: “Arte y arqueología en Gormaz (Soria): La ermita de San Miguel”, Revista de Arqueología, 326 (2008), e “Iconografía de la Beata Mariana de Jesús”, Anales de Historia del Arte, Volumen extraordinario, (2010).

La figura de Sansón en la escultura románica de Soria

Este estudio pertenece a una investigación sobre la escultura románica de la zona occidental de la provincia de Soria, con la que se pretendió ofrecer una visión de conjunto sobre la iconografía del Románico occidental soriano. Para ello, se estudiaron las relaciones modelo-copia y la evolución de los temas iconográficos en los distintos ejemplos encontrados en la zona. Se trata de un área que abarca la Ribera del Duero y las Sierras Meridionales en la cual, habiendo sido la zona de repoblación más temprana, encontramos la mayor parte de las obras románicas influidas por el monasterio de Santo Domingo de Silos (Burgos). El objetivo del análisis de la figura de Sansón en San Esteban de Gormaz, Torreandaluz, Calatañazor o Villasayas, es mostrar la metodología empleada a la hora de estudiar los temas iconográficos hallados: desde águilas, grifos o centauros hasta el ciclo de la Infancia o bien escenas de combate de caballeros o de cacería. Una de las conclusiones fue la elaboración de unas líneas generales de evolución de la escultura románica de la zona a partir del análisis iconográfico; así como otras novedades más concretas relativas a la identificación de ciertos temas. 
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Licenciado en Historia del Arte por la Universidad Complutense de Madrid. Diploma de Estudios Avanzados (DEA), Departamento de Historia del Arte II (Arte Moderno), Facultad de Geografía e Historia, UCM, (2009-2010). Becario de colaboración con el Departamento de Arte II (Arte Moderno) de la Facultad de Geografía e Historia de la Universidad Complutense de Madrid, (2007-2008). Becario de colaboración honorífico con el Departamento de Arte II (Arte Moderno) de la Facultad de Geografía e Historia de la Universidad Complutense de Madrid, (2008-2009). Becario de colaboración honorífico con el Departamento de Arte II (Arte Moderno) de la Facultad de Geografía e Historia de la Universidad Complutense de Madrid, (2009-2010).

La Monarquía Hispánica defensora de la Inmaculada Concepción, a través de algunas estampas españolas del siglo XVII.

En la Edad Media, la devoción al misterio inmaculista penetró en la Península a través de la Corona de Aragón, debido a sus contactos con Sicilia y el Sur de Italia. Desde un principio, los monarcas aragoneses, y después los navarros y castellanos, sintieron un especial apego al misterio, influidos por las órdenes inmaculistas, fundamentales en la difusión de la doctrina. Los dos primeros monarcas de la familia de los Habsburgo, Carlos V y Felipe II, debido a que tuvieron que afrontar el problema de la Reforma, dejaron la discusión del misterio en manos de los teólogos. En el famoso Concilio de Trento se estuvo más cerca de negar el misterio que de refrendarlo, a pesar de los intentos del Cardenal jienense Pacheco. Aunque finalmente se optó por una solución que si bien no aprobaba el misterio, si daba pie a su futura defensa. El culto a la Inmaculada Concepción por parte de los monarcas hispánicos alcanzó su cenit con los Austrias Menores, que hicieron de la proclamación del misterio como dogma de fe, una de las piedras angulares de su política exterior en Roma. Esta actitud se va a ver reflejada en el arte, especialmente en el de la estampa. Aquí se pretende hacer hincapié en una serie de estampas que ilustran las portadas de unos libros dedicados al misterio, editados en Madrid entre 1640 y 1660. Todas dan idea de la Monarquía Hispánica como defensora del misterio inmaculista; apareciendo representado el propio Felipe IV como campeón de la Inmaculada Concepción. También se aprecia el importantísimo papel de franciscanos y jesuitas en la defensa de la doctrina.
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Licenciado en Historia del Arte por la Facultad de Geografía e Historia de la Universidad Complutense de Madrid (2007). D.E.A. obtenido en 2009 y actualmente adscrito al Departamento de Historia del Arte III (Contemporáneo) en proceso de elaboración de tesis doctoral titulada: “Iconografía del Rock; simbología, semiótica y sinestesia en el formato L.P. (1956-1982)”, dirigida por el profesor D. Antonio Manuel González Rodríguez. Participación como ponente en el III y IV Cursos de Iconografía Musical, celebrados en Octubre de 2007 y Abril de 2011 respectivamente, en la Facultad de Geografía e Historia (UCM) y organizados por el Departamento de Musicología de la citada Facultad. Experiencia profesional previa circunscrita al ámbito de la música y el periodismo. Miembro fundador y batería del grupo de rock Gabinete Caligari (1982-1999). Co-autor de todas las composiciones del grupo (letra y música). Colaborador en prensa escrita con artículos de opinión, reportaje y crítica musical (El País, ABC, El Mundo, Diario 16, El Canto de la Tripulación, Matador, GQ, Rolling Stone, Ruta 66).

Tipologías psicodélicas en la Iconografía de Rock

Un recorrido visual a través de los elementos gráficos recurrentes que han sido capaces de configurar una iconografía del Rock en el periodo psicodélico; aquél que arranca en 1965 y se extiende hasta el final de la década. Selección, catálogo y análisis de portadas de discos en el formato L.P. (Long Play), así como también carteles anunciadores de conciertos de Rock y otros eventos relacionados. Extracción de fuentes plásticas y tipográficas: orígenes, apropiaciones, derivaciones y parodias. Intertextualidad de los medios de comunicación de masas y su difusión globalizadora. La permeabilidad de los artistas clave y su trasvase de influencias: el Beat británico y el Rock Acido de California. The Beatles y Bob Dylan. Los ilustradores de San Francisco y el Swinging London. La comunicación audiovisual subyacente potenciada por el consumo de sustancias psicoactivas, principalmente LSD, y finalmente la sinestesia como distorsión sensorial amplificada por las citadas drogas para lograr un deleite estético novedoso y alucinante.
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Doctor en Historia del Arte (iconografía religiosa) por la Universidad de Jaén (UJA), Sobresaliente Cum Lauden por Unanimidad (2010). Licenciado en Humanidades con premio extraordinario (UJA) y DEA: Estudio de la sillería del coro de la catedral de Baeza a través de fuentes archivísticas (UJA). Experto en gestión del patrimonio territorial: rutas e itinerarios culturales por la  Universidad Internacional de Andalucía (sede de Baeza). Cursos de especialización (Universidades Internacional de Andalucía, Málaga, Granada, Jaén y Cádiz). Comunicaciones: I Congreso virtual sobre historia de las mujeres, AHDJ, “La representación de la mujer en el papel moneda del siglo XX a nivel mundial”; XVIII Simposium del Instituto Escurialense de Investigaciones H. y artísticas “Los crucificados: religiosidad, cofradías y arte”, RCU María Cristina, “La imagen del crucificado en tres grandes imagineros del siglo XX: F. Palma Burgos, Juan L. Vassallo Parodi y Amadeo Ruiz Olmos”; Jornadas de la cultura del olivo, CSIC-CECEL, “El olivo y el aceite como iconos de la imaginería pasionaria”; II Congreso virtual sobre historia de las mujeres, AHDJ, “Las iconografías de Santa Ana como precedentes de la Inmaculada Concepción, el beso de la puerta de Jerusalén y la Sagrada Parentela. El triunfo de la mujer en la estirpe de Cristo”; Congreso internacional Rectores de la comunidad, súbditos de la divinidad, San Pablo CEU, “La advocación de San Miguel en la Edad Media Castellana”; Congreso internacional: La catedral de Jaén en el 350 aniversario de su consagración, UJA, “La presencia de San Miguel en la catedral de Jaén”. Publicaciones en: Boletín del Instituto de Estudios Giennenses, Claustro de las Artes, Trastámara, Aldaba, Nonnullus y Sarasuáti. Conferencias y entrevistas en televisiones locales. Director de Iconos en dieztv Úbeda.
¿Cómo trabajar una tesis doctoral en iconografía basada en un santo? El caso de San Miguel en la diócesis de Baeza-Jaén.

La comunicación versa sobre la forma de realizar una tesis doctoral. A partir de la experiencia propia adquirida con la tesis titulada Iconografía de San Miguel en la diócesis de Baeza-Jaén, se trata de mostrar los movimientos que se dieron desde la nada hasta finalmente conseguir un trabajo de investigación digno de ser presentado. Se intenta mostrar la diferencia existente entre el estudiante que aprende en una universidad lo que ya ha sido descubierto, frente al científico que investiga nuevos campos como un personaje activo. Se resaltará la importancia de la elección del tema, el trabajo físico de campo, el documental y finalmente las conclusiones y la escritura.
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Licenciado en Historia del Arte (2004-2009) por la facultad de Filosofía y Letras de la Universidad de Zaragoza (UZ). Máster en profesorado de ESO y Bachillerato, UZ (2009-2010). Cursando actualmente el Máster de estudios avanzados en Historia del Arte, UZ (2010-2011) y desarrollando la investigación para el Trabajo Fin de Máster y futura Tesis Doctoral sobre el Monasterio cisterciense de Santa María de Santa Fe, situado en la ribera del Huerva a unos diez kilómetros al sur de Zaragoza, conjunto arquitectónico que a pesar de su enorme interés todavía no había sido analizado en profundidad. También se encuentra realizando un trabajo de investigación sobre la Capilla de la Virgen Blanca de la catedral de San Salvador (La Seo) de Zaragoza. Artículo publicado: "El monasterio de Nuestra Señora de Santa Fe", en AGUILERA ARAGÓN, Isidro; ONA GONZÁLEZ, José Luís (Coordinadores), Delimitación comarcal de Zaragoza, Colección Territorio nº 36, Zaragoza, Gobierno de Aragón, 2011, pp. 232-236. Congresos: XXI Congreso Internacional sobre didáctica de las Ciencias Sociales (Marzo de 2010) e  Historia de la enseñanza media en Aragón (Abril de 2011). Profesor becario del departamento de Ciencias Sociales del Colegio Montearagón de Zaragoza, en la asignatura de “Ciencias Sociales. Historia y Geografía” en los cursos de 1º, 2º, 3º y 4º de la ESO, (2009/2010). En la actualidad es Profesor ayudante de la Facultad de Educación de la Universidad Internacional de la Rioja (UNIR) en el Grado de Magisterio de Educación Primaria de las siguientes asignaturas: Conocimiento del Medio social y cultural (1º curso) y Didáctica del conocimiento del medio social y cultural (2º Curso). Idiomas: First Certificate of English. (Junio 2009). Buen nivel de inglés escrito y hablado.
Aproximación a las fuentes documentales del Monasterio cisterciense de Santa María de Santa Fe (Cadrete, Zaragoza)

La presente comunicación tiene por objeto hacer una introducción al estudio de los documentos conservados del monasterio cisterciense de Santa María de Santa Fe, señalando los archivos en que hallan actualmente y hacer un breve análisis de la naturaleza de los mismos como fuente imprescindible para el conocimiento de su historia, arquitectura y arte. Para ello nos centraremos en tres aspectos: Introducción histórica, principales tipos de documentos y localización de la documentación conservada.
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Licenciada en Historia del Arte por la Universidad de Valladolid. Tras la obtención del DEA en dicha Universidad y la finalización del Master Europeo en Conservación de Bienes culturales de la Universidad de Salamanca, se encuentra realizando la tesis doctoral que, bajo el título “Don Íñigo López de Mendoza, II conde de Tendilla y las artes: entre España e Italia”, dirige el  Dr. Miguel Ángel Zalama Rodriguez, profesor titular del Departamento de Historia del Arte de la Universidad de Valladolid. En la actualidad, tras la finalización de un contrato como personal Investigador concedido por la Junta de Castilla y León, se encuentra adscrita al Departamento de Historia del Arte de la Universidad de Valladolid gracias a una beca de Investigación concedida por la Fundación Patrimonio Histórico de Castilla y León que le permite continuar con su investigación y profundizar en el conocimiento de una de las figuras mas importantes de finales de la Edad Media y principios de la Edad Moderna en Castilla. 

Las cartas de 1497 de Don Íñigo López de Mendoza, Conde de Tendilla: fuente directa para la investigación histórico artística.

En el marco del III Encuentro Complutense de Jóvenes Investigadores de Historia del Arte se presenta esta comunicación, cuyos objetivos primordiales pasan por destacar el valor de la literatura epistolar como inestimable fuente documental para apoyar nuestras tesis histórico artísticas, cartas que en ocasiones se convierte en la única fuente documental disponible, así como por resaltar la importancia del trabajo directo, objetivo y crítico, sobre las fuentes documentales. Todo ello a partir del estudio de un caso concreto: las cartas de 1497 del II conde de Tendilla y I marqués de Mondéjar, don Íñigo López de Mendoza.
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Su trayectoria investigadora se centra en el estudio del marco como objeto artístico y de reflexión estética, con dos líneas de investigación abiertas: la primera es la tesis doctoral en curso, Tipología del marco barroco español del siglo XVII, que desarrolla en el Departamento de Historia del Arte II de la UCM. La segunda es el análisis de la relación del marco (o su ausencia) en la obra de arte contemporánea y su contexto expositivo. Responsable de la sección sobre marcos antiguos en la revista ArteCuadro, ha publicado estudios sobre enmarcación de conservación en Grabado y edición, revista especializada en grabado y ediciones de arte. Entre sus artículos destacan: “El marco de El bautismo de Cristo en el Museo Nacional de Escultura” en Artecuadro, nº 42, Madrid, (2004); “Velázquez y los marcos de la sacristía de El Escorial” en Artecuadro, nº 43, (2005); “El marco de la Visión de San Antonio de Bartolomé Esteban Murillo” en Artecuadro, nº 44, (2005); “El marco plateresco de la Visitación de la Virgen del Museo de la Colegiata de Covarrubias” en Artecuadro, nº 45, (2005); “La enmarcación de los lienzos del Hospital de la Santa Caridad de Sevilla” en La Iglesia Española y las Instituciones de Caridad, Actas del Simposium. Colección del Instituto Escurialense de Investigaciones Históricas y Artísticas nº 23, San Lorenzo de El Escorial (2006); “El marco del San Antonio de Padua de Corrado Giaquinto”, en Artecuadro, nº 48, (2006); “Los espejos del Palacio Real de Madrid”, en Artecuadro, nº 49, (2006); “Los marcos de la Exposición: Obras Maestras del Museo de Capodimonte en el Palacio Real”, en Artecuadro, nº 50, (2006).

El marco de la Última Cena de Tiziano en El Escorial

El marco de la Última Cena de Tiziano, situada en la Salas Capitulares del Real Monasterio de San Lorenzo de El Escorial, es un ejemplo de las especiales características de la enmarcación española en el siglo XVII. Aspectos como el impulso real al enmarcado y a su posterior reenmarcado; ser un exponente del cambio del gusto estético en el marco a partir de la segunda mitad del siglo; el empleo de artesanos de alta cualificación en su diseño y realización; su alta valoración desde el primer momento de su factura; hacen de este marco un objeto artístico de primer orden. Si a ello sumamos que el cuadro sigue en el monasterio para el que fue pintado y de que disponemos de la documentación de su fabricación, hacen que este marco sea un objeto excepcional en la historia del marco en España.

NOEMÍ CULEBRAS MAJOLERO

Licenciada en Historia del Arte por la Universidad Complutense de Madrid en 1999. En 2003 inició en la UCM los Cursos de Doctorado, obteniendo en 2005 el DEA con el trabajo de Investigación titulado, Estudio urbanístico de los barrios de canónigos en las ciudades de Palencia, León, Burgos y Salamanca”. En 2005 comenzó la Tesis Doctoral que lleva por título Génesis y desarrollo urbanístico del barrio de canónigos salmantino en la Edad Media, que acaba de finalizar y será defendida en breve. Su labor investigadora se ha centrado fundamentalmente en el urbanismo medieval, concretamente, en las sedes episcopales castellano-leonesas. Dentro de su campo de investigación hay que destacar el conocimiento de los archivos capitulares y de sus fuentes documentales. Así, ha investigado en los Archivos Catedralicios de Salamanca, Palencia, Burgos y Zamora. En 2008 la Institución Tello Téllez de Meneses publicó su artículo “La morada de los Obispos palentinos y el inicio del proceso de construcción de la nueva residencia episcopal tras la destrucción del Alcázar a la luz de las fuentes de archivo”.

Las fuentes documentales de archivo para el estudio del barrio de canónigos salmantino

Con la presente comunicación se comprobará la relevancia y trascendencia que tienen las fuentes documentales de archivo para el conocimiento del urbanismo medieval, y más concretamente, para el estudio de los “barrios de canónigos”. Los “barrios de canónigos” fueron un área urbana singular que tuvo su génesis y desarrollo a lo largo de los siglos medievales en una de las tipologías de mayor tradición en la Europa medieval, la ciudad episcopal. La Catedral, símbolo por excelencia de las sedes episcopales, ha sido estudiada exhaustivamente por los investigadores. Sin embargo, este interés no se le ha concedido a las viviendas localizadas en las proximidades del templo catedralicio que ocupaban los miembros capitulares, lo que ha supuesto, unido a la práctica inexistencia de vestigios arquitectónicos de esta arquitectura residencial, la falta de estudios específicos sobre el tema en cuestión. Así, el estudio y el análisis de las fuentes documentales de archivo son claves para poder llevar a cabo la localización y reconstrucción de una de estas topografías canonicales, en concreto, la salmantina. De igual forma, la riqueza informativa de estas fuentes permite conocer otros aspectos fundamentales como el sistema de explotación, régimen de tenencia y conservación de esa arquitectura doméstica por parte de su Cabildo Catedralicio.

MANUEL GARCÍA LUQUE

Es licenciado en Historia del Arte (2004/2009) por la Universidad de Granada y máster  en Historia del Arte: Conocimiento y Tutela del Patrimonio (2009/2010) por la misma. Desde 2010, es becario FPU del Ministerio de Educación en el Departamento de Historia del Arte y Música de dicha universidad, donde anteriormente ya había disfrutado de las becas de Iniciación a la Investigación y de Colaboración. Sus líneas de investigación se centran en el estudio de las artes plásticas del Barroco, con especial atención a las relaciones hispanoitalianas y la escultura policromada. Es investigador del proyecto La consolidación del barroco en la escultura andaluza e hispanoamericana del Plan Nacional I+D.

Aportaciones al taller de Pedro Duque Cornejo en Granada

Pedro Duque Cornejo, el artista más destacado del barroco andaluz del XVIII, desarrolló su actividad fundamentalmente en Granada, Sevilla y Córdoba. Del olvido historiográfico del primero de estos escenarios trata el presente trabajo. Se traza un recorrido por sus viajes realizados entre 1713 y 1716 y se plantean nuevas hipótesis sobre su traslado a Granada en este último año. A partir de documentación inédita se reconstruye paso a paso la presencia de su taller en la ciudad, donde asumió importantes encargos hasta 1719. 

CLOE CAVERO DE CARONDELET FISCOWICH
Licenciada en Historia del Arte por la Universidad Autónoma de Madrid (2004-2008). Programa de Doctorado “La Historia del Arte en la construcción de la Identidad Nacional” en la UAM (2008-2010). Diploma de Estudios Avanzados con el trabajo de investigación “El cigarral del cardenal Quiroga”, en diciembre de 2010. Colaboración con la investigación llevada a cabo por la Real Fundación de Toledo “Estudio del paisaje cultural de Toledo. Los cigarrales” actualmente en fase de realización. Publicaciones: Entradas catalográficas en catálogo de la exposición, El Greco: Los Apóstoles, santos y “locos de Dios”. Ministerio de Cultura / Junta de Castilla La Mancha / Fundación El Greco 2014. Museo de Guadalajara-Antiguo Convento de la Merced (Ciudad Real), 16 septiembre 2010-28 enero 2011, pp. 194-197; pp. 206-209

La decoración pictórica del cigarral del cardenal Quiroga. Un ejemplo único de villa cardenalicia del siglo XVI en España.

El cigarral mandado construir a las afueras de Toledo por el que fuera uno de los personajes clave del reinado de Felipe II, el Inquisidor General y Arzobispo Primado Gaspar de Quiroga, es uno de los monumentos renacentistas más desconocidos de nuestro patrimonio cultural. 
Se ha querido reconstruir la historia de este edificio no solamente desde el análisis de las referencias documentales y de los restos arquitectónicos y pictóricos que hoy perviven, sino también desde un punto de vista más amplio; la estrecha relación existente entre el cigarral y el cardenal Quiroga, la cual se hace patente en diferentes aspectos de su construcción y decoración. Analizando las decoraciones al fresco existentes en la cúpula de la capilla y en las paredes de la stufetta del cigarral, se aprecia cómo tanto la ideología y experiencias personales del comitente como las tendencias y corrientes estilísticas de la época están presentes en su iconografía. 

SERGIO NÚÑEZ MORCILLO

Licenciado en Historia del Arte por la Universidad de Valladolid (2002-2007). Actualmente y, tras la obtención del diploma DEA por el trabajo de investigación titulado la Pintura Mural Tardogótica en la Provincia de Valladolid: los conjuntos promovidos por los Hospitalarios en Fresno el Viejo y Wamba, se encuentra en el periodo de realización de la tesis doctoral que, bajo la tutela del profesor titular del Departamento de Historia del Arte de la Universidad de Valladolid Fernando Gutiérrez Baños, lleva el título de La pintura mural tardogótica en Castilla y León: provincias de Valladolid, Ávila, Segovia y Soria. Además, es becario del Departamento de Historia del Arte de la Universidad de Valladolid tras la concesión de uno de los contratos de personal investigador de reciente titulación universitaria de la Junta de Castilla y León (2008-2012). Intereses científicos centrados en el conocimiento de la pintura mural tardogótica en las citadas provincias castellano leonesas, así como en diferentes conjuntos murales de otros ámbitos. Sergio Núñez Morcillo participó en el pasado II Encuentro de Jóvenes Investigadores de Historia del Arte con la exposición del conjunto mural de la iglesia de San Juan Bautista de Fresno el Viejo 

La pintura mural tardogótica en la provincia de Valladolid: iglesia de San Bartolomé de Fompedraza

Con la presentación de una comunicación sobre las pinturas murales de la iglesia de San Bartolomé de Fompedraza, localidad ubicada al este de la provincia de Valladolid, no sólo se pretende dar a conocer un conjunto mural descubierto en el muro testero de la capilla mayor y restaurado en fechas recientes, sino también poner de manifiesto la singularidad del mismo, aspecto que radica en el amplio programa iconográfico que ha sido representado, pues en él se recogen diversas escenas relativas a la hagiografía de tres santos (San Bartolomé, Santa Lucia y San Antonio Abad). Así, de forma similar a los retablos aragoneses de advocación triple (como por ejemplo, el retablo de San Blas, de la Virgen de la Misericordia y de Santo Tomás Becket de la iglesia parroquial de Anento de Zaragoza), cada ciclo narrativo, con sus episodios correspondientes, se organiza siguiendo la estructura de un retablo. El estudio exhaustivo de estas pinturas murales también ha permitido precisar cronológicamente su realización en un periodo concreto dentro del siglo XV. 

ELENA MARTÍN MARTÍNEZ DE SIMÓN

Licenciada en Historia del Arte por la Universidad de Valladolid en 2006 y especialista universitario en Archivística por la UNED en 2008. Actualmente está finalizando las investigaciones de doctorado en la Universidad de Burgos tras haber obtenido el DEA en 2010, gracias a la Beca de Investigación sobre Patrimonio Cultural de la Fundación de Patrimonio Histórico de Castilla y León. Ha realizado diversas publicaciones entre las que destacan el libro Monasterio de San Juan de Ortega. Testigo del Tiempo, editado por el Colegio de Aparejadores y Arquitectos Técnicos de Burgos y patrocinado por Caja de Burgos y CPA (Conservación de Patrimonio Artístico) y continuos artículos para el Boletín de la Institución Fernán González de Burgos. Una de sus últimas actividades ha sido la dirección histórico artística de la exposición San Juan de Ortega en el Camino, organizada y patrocinada por la Junta de Castilla y León, Caja de Burgos y el Arzobispado de Burgos.

Un modelo funerario de la Escuela Burgalesa: Las capillas centrales de la segunda mitad del siglo XV en Burgos.

Con esta comunicación se quiere poner de manifiesto la importancia de los Colonia y de la Catedral de Burgos para toda la arquitectura funeraria tardogótica y del primer Renacimiento, arquitectura que está influida por capillas anteriores de la propia Catedral y de otros mausoleos burgaleses y que, sobre todo, influirá en las construcciones funerarias posteriores. Los Colonia y sus promotores son capaces de crear una nueva tipología de capilla central a partir de las primeras construidas por Juan de Colonia en la Catedral, cubiertas con bóvedas de terceletes complejas, como la capilla de la Visitación, espacio funerario de Alonso de Cartagena. Estas primeras capillas desembocarán en espacios mucho más centralizados, en numerosos casos ochavados, cubiertos con bóveda estrellada, a veces calada, cuya mejor representación es la Capilla de los Condestables de Simón de Colonia. Este tipo de capillas se convertirá en un modelo representativo de la escuela burgalesa a partir de finales del siglo XV, con muchos ejemplos en Burgos y su provincia, y que se difundirá por el resto de la Península en el siglo XVI, gracias a los herederos de los Colonia.

JOSÉ ARTURO SALGADO PANTOJA
Licenciado en Humanidades, 2º Premio Nacional al Rendimiento Académico Universitario. Tesis Doctoral: El pórtico románico en Castilla-La Mancha y Castilla y León, dirigida por el Dr. Miguel Cortés Arrese, y cuya defensa se prevé para 2012. Participante en los proyectos de investigación “Estudio Histórico-Artístico-Documental de la Colegiata de San Isidoro de León” y “El viaje a Rusia. La presencia de Castilla-La Mancha en los intercambios culturales y artísticos”. Desde 2009, Director Técnico del Plan de intervención “Románico de Guadalajara”. Estancias en la Queen’s University of Belfast y en la Université de Pau, Francia. Ponencias en la “Jornada de Ciencia Joven”, “Espacios sagrados de Bizancio”, “Jornadas Doctorales de Castilla-La Mancha” y “El precio de la fama en la Edad Media. Grandes empresas artísticas españolas y sus protagonistas”. Publicaciones: “El pétreo tránsito: la fotografía como reflejo de la evolución física y funcional de los pórticos románicos en la provincia de Guadalajara”, en Fotografía e historia. III Encuentro en Castilla-La Mancha; “El entorno de los templos parroquiales como espacio para el ocio en la Plena Edad Media”, en Recuerdos de antaño. Fiestas de ogaño; “Talleres de filiación seguntina en el románico del Alto Henares: el caso de las iglesias porticadas”, en Actas del XII Encuentro de Historiadores del Valle del Henares; y “Las dimensiones simbólica y funcional de la galería porticada románica”, en Codex Aquilarensis.

La galería porticada románica en tierras de Castilla

En la Plena Edad Media, el clima próspero en Occidente coadyuvó a que el arte románico se convirtiese en el primer estilo artístico con proyección internacional. Su enorme dispersión geográfica propició el surgimiento de multitud de “románicos”, con cronologías, características o peculiaridades relacionadas con el sustrato propio de cada lugar. En el solar ibérico, tierra de choque entre cristianos y musulmanes, el arte románico penetró desde el norte de manera masiva, plagándose de singularidades al fundirse con la tradición autóctona. De entre todas ellas, esta investigación se centra en las galerías porticadas, que lograron un desarrollo sin parangón en los territorios cristianos peninsulares de los siglos XI al XIII. Partiendo del proyecto de tesis doctoral del ponente, titulado El pórtico románico en Castilla-La Mancha y Castilla y León, se abordará el estado de la cuestión, algunos planteamientos básicos sobre las estructuras porticadas y los procedimientos para la catalogación de ejemplares, reflexionando sobre la conveniencia de su investigación dentro del marco científico del Arte medieval.

JAVIER CRUZ RODRÍGUEZ

Licenciado en Historia del Arte e Historia y Ciencias de la Música por la Universidad de Salamanca, se encuentra a la espera de defender su tesis doctoral el 12 de abril en la facultad de Geografía e Historia de la Universidad de Salamanca, tras la consecución de la Suficiencia Investigadora con Sobresaliente Cum Laude. Bajo el título de “Salamanca histórico-cultural en la transición del siglo XVI al XVII: música y otros elementos en la visita que realizó Felipe III en el año 1600”, este trabajo es el culmen de una formación que intercala multitud de títulos, cursos de especialización, comunicaciones y póster, relacionados con la disciplina musical, a la que se dedica laboralmente como profesor en el conservatorio de Ávila, y con la de historia del arte. 

“La catedral como principal referente del ceremonial español durante la Edad Moderna”.

La catedral va a destacar por ser uno de los focos fundamentales de actuación en las constantes celebraciones de la época moderna; de modo que si la plaza era el escenario favorito donde tenían lugar multitud de actos lúdicos, la catedral va a erigirse como el edificio de mayor relevancia de la ciudad en el que no sólo se desarrollaban ceremonias de carácter religioso, sino también de carácter político e incluso académico. 
Al respecto, y aunque también se hablará de otras catedrales de gran interés dentro del reino castellano, se dedicará especial atención a la catedral salmantina, con dos sedes contiguas (una nueva y otra vieja), como locus ideal donde tuvieron lugar importantes solemnidades vinculadas a la monarquía (visitas reales, exequias o conmemoraciones de bautizos y enlaces), ceremonias de grado universitario y, por supuesto, otras muchas de carácter exclusivamente religioso (por beatificaciones, canonizaciones, etcétera).

Celebraciones de diversa índole, promovidas desde las tres instituciones de poder más representativas de la ciudad (el concejo, el cabildo y la universidad), donde se muestra una gran pompa y protocolo, así como la confluencia de unos elementos que, además de embellecer las carencias del recinto catedralicio, incrementan en el público asistente determinadas ideas relacionadas con lo político y lo religioso.

SILA OREJA ANDRÉS

Licenciada en Historia del Arte por la Universidad Complutense de Madrid. Durante su carrera ha disfrutado de las siguientes ayudas: Beca de Excelencia de la Comunidad de Madrid (2004-05 y 2008-09) y Beca de Colaboración para universitarios en el último curso de segundo ciclo del Ministerio de Educación (Dpto. de Historia del Arte I). La presente comunicación es el resultado de una investigación con la cual obtuvo el título de Máster en Historia del Arte: Conocimiento y Tutela del Patrimonio, en la Universidad de Granada (2010). Dicho trabajo fue realizado bajo la dirección de la Dra. Dña. Mª Elena Díez Jorge (UGR). Actualmente presta colaboración científica al proyecto nacional Caracterización de las producciones textiles de la tardoantigüedad y la Edad Media temprana: tejidos coptos, sasánidas, bizantinos e hispanomusulmanes en las colecciones públicas españolas, del que Laura Rodríguez Peinado (UCM) es investigadora principal.

“Ceremonia, fiesta y poder durante los reinados de Juan II y Enrique IV de Castilla: el arte textil como síntoma de prestigio, a la luz de las Crónicas.”

Se analiza el modo en que las fuentes cronísticas ayudan a dilucidar la relevancia del tejido de ornamentación en los actos ceremoniales y festivos de índole cívica, como símbolo de ostentación, indisolublemente ligado a los resortes de autolegitimación y propaganda de la monarquía y la nobleza castellanas durante los reinados de Juan II y Enrique IV. Para ello, se repasarán en primer lugar las circunstancias políticas y sociales que obligaron a estos dos estamentos a reforzar su imagen pública, en el contexto de una Castilla azotada por la convulsión social y política. En concreto, hablamos de una pauta de actuación regia, encaminada a la idealización de un arquetipo de autoridad atemporal caracterizada por la proyección notoria de su persona envuelta en un halo de perfección, así como de una nobleza, cuya compleja posición social, la obligará a desarrollar un discurso de persuasión marcado por el engrandecimiento de su figura. En esta misma línea, se estudiará el enriquecimiento ceremonial y festivo por parte de la Monarquía y la nobleza de la Baja Edad Media, como vehículos de expresión pública de dicha tendencia de acaparamiento de poder, en relación al reconocimiento del textil de ornamentación como elemento de boato en este tipo de episodios. Las crónicas y sus minuciosas descripciones presentan el panorama de un espacio urbano engalanado ante dos eventos de relevancia capital: las entradas reales y las fiestas de caballería.

VÍCTOR NOVOA VALDIVIA
Licenciado en Historia del Arte por la Universidad Complutense de Madrid, amplía sus estudios cursando el programa de doctorado "Historia y Teoría del Arte en la Edad Contemporánea" de dicha universidad. Vinculado a las artes escénicas como actor y director, ha centrado sus trabajos y publicaciones en las relaciones estéticas entre pintura y teatro, interesándose especialmente por la figura de Peter Weiss y su "Marat/Sade" (1964). Actualmente desarrolla un proyecto pedagógico para alumnos de Historia del Arte que tiene como núcleo la pintura y literatura del siglo XIX.

Peter Weiss, España: Peter Weiss, Pintura

En 1975 el pintor y dramaturgo alemán Peter Weiss (1916-1982) publica el primer libro de su monumental obra Die Ästhetik des Widerstands (La estética de la resistencia). Un año antes, en 1974, visita España siguiendo la pista de un médico psiquiatra, discípulo de Freud, que había sido director de un hospicio para enfermos mentales situado en Albacete. Durante su búsqueda, Weiss anota en su libro de viaje las impresiones fragmentarias de un paisaje extraño que, de nuevo, vuelve a ser el correlato de su experiencia personal... ¿Otra vez "Marat/Sade", otra vez la frontera?

A medio camino entre la especulación ensayística y el rigor que exige la ciencia histórica, Peter Weiss, España: Peter Weiss, Pintura, se ocupa de dos aspectos poco tratados o desconocidos en torno a la figura de Peter Weiss. En primer lugar, redescubre la relación que el autor mantiene con España a raíz del análisis de documentos relevantes. Por otro lado, llama la atención sobre la producción gráfica y la obra pictórica de un dramaturgo que vive y piensa como un pintor.

LAURA GONZÁLEZ MARTÍNEZ

Tras licenciarse en Historia del Arte en 2008 por la Universidad Complutense de Madrid, realizó el programa de doctorado Historia y Teoría del Arte en la Edad Contemporánea de la misma facultad. La actual ponencia está basada en el trabajo de investigación desarrollado para el DEA El sueño de la pintura científica. José Parada y los tratados de Anatomía en el siglo XIX español presentado en 2010. Ha participado como documentalista en la exposición “LA VIVIENDA PROTEGIDA: Historia de una necesidad”  (Enero-Febrero 2010) comisariada por Carlos Sambricio Rivera-Echegaray y organizada por el Ministerio de la Vivienda y Asociación de Promotores Públicos de vivienda y suelo. 

José Parada y Santín y el sueño de una pintura científica en el s. XIX

Los avances científicos que se produjeron a lo largo del siglo XIX definieron un nuevo horizonte en el ámbito del conocimiento, así como tuvieron un profundo impacto en la forma de entender el mundo y el lugar que el individuo ocupaba en él.  La importancia social que adquirió la ciencia en ese momento determinó que el desarrollo artístico no fuera ajeno a estas novedades, y la posibilidad de crear un arte científico fue poco a poco filtrándose en la teoría y prácticas artísticas. A pesar de que muchas de las novedades científicas (como los estudios sobre la expresión de Darwin y Duchenne de Boulogne) se introdujeron prontamente entre las enseñanzas artísticas de la Academia, será necesario esperar hasta finales del siglo XIX para que este concepto, el de pintura científica, adquiera una definición coherente en manos de uno de sus principales representantes: José Parada y Santín. Pero, ¿qué se entendió por pintura científica? ¿Cuál fue el verdadero alcance de esta propuesta teórica? Para responder a estas preguntas será necesario atender no sólo al material científico empleado en las aulas por parte de los maestros, sino tener en cuenta cuáles fueron las diferentes aproximaciones que existieron por parte de los artistas al ámbito científico, así como los resultados reales que se obtuvieron en las obras del período. Por último, se desvelará cuál fue el paradójico final de la pintura científica tal y como la definió José Parada y Santín a través de la obra de uno sus alumnos: José Gutiérrez Solana.

ANTONIO NAVAS MONTILLA

Licenciado en Historia del Arte por la Universidad Complutense de Madrid, prosigue  estudios de doctorado en Historia y Teoría del Arte en la Edad Contemporánea en esta misma Universidad. Actualmente prepara la investigación que le permita obtener el Diploma de Estudios Avanzados (D.E.A) reflexionando sobre la imbricación de Mano, pensamiento y sentido del tacto en el arte contemporáneo, dirigido por el Dr. Antonio Manuel González Rodríguez, profesor de Estética y Teoría del Arte en esta facultad. Es también Colaborador Honorífico del departamento de Historia del Arte III Contemporáneo de la UCM y ha disfrutado de una estancia académica en la Universitá Ca´Foscari di Venezia bajo la dirección de Augusto Gentili. Además, es becario de la Cátedra 2010 del Museo del Prado La línea de Parrasio. Estrategias del dibujo: experimentación, prácticas de taller e historia del arte, impartidas por el profesor Salvatore Settis. Sus investigaciones se inscriben en la relación entre teoría de la imagen y estudio de las emociones, mostrando especial interés en el estrecho vínculo formado por mano y pensamiento como acontecimiento característico de modernidad. 

“Gris sobre gris”
Todo parece indicarnos que junto a las conocidas categorías  a las que suele asociarse el color gris, la teoría, el aburrimiento, la pobreza, el olvido o el secreto, existe, en efecto, cierta vinculación con el sentido del tacto que hasta ahora nunca ha sido señalada. Es posible, incluso, que sea ahí, en el espacio “gris”, en el límite de  imprecisión entre los colores blanco y negro, entre la luz y la sombra, entre el ver y el tocar, donde se geste el arte contemporáneo. Al menos así parece haberlo comprendido, entre otros, Paul Klee, cuando a propósito de los colores afirmaba que “el punto gris” es el punto fatídico de “creación  originaria”,  la “zona central germinativa”  y basculante por excelencia. Es más, Paul Cézanne sostuvo que la pintura  únicamente es posible en la medida en que la paleta sea gris o, por decirlo más exactamente, que sólo cuando hay gris, hay pintura –y añado- incluso escultura. Que el color de esta “materia de duda”, por usar la expresión de Paul Valéry, suponga el origen del arte moderno, nos conducirá inevitablemente a reivindicar una de sus facetas más sugerentes, aunque no por ello haya sido objeto de mayores consideraciones, es decir, el aspecto físico y material del color.
ANA ESTHER SANTAMARÍA FERNÁNDEZ

Diplomada en Conservación y Restauración de Bienes Culturales por la Escuela Superior de Conservación y Restauración de Bienes Culturales de Madrid en 1997. Especialidad pintura. Diversos trabajos de restauración tanto para la administración como particulares de 1997 a 2005, referidos sobre todo a pintura de caballete de la Edad Moderna, y varias pinturas murales del s. XV. Licenciada en Historia del Arte en 2008. Concesión de beca FPI en 2009  con el proyecto: El bosque, espacio transfronterizo y espacio representado en el Arte desde el último tercio del siglo XX. Organización y Coordinación del itinerario: Paseos por el bosque dentro de la ciudad: Reconocer lo conocido en el Retiro y en el Parque del Oeste durante la celebración de la Semana de la Ciencia de Madrid, 2010. Ha publicado los siguientes artículos: “Tradición hospitalaria: `Santa Gertrudis´ de Antonio González Velázquez, Catálogo de la exposición Conservar y Restaurar, cuatro años de intervención en el Patrimonio Histórico de la Comunidad de Madrid, Dirección General del Patrimonio Histórico, Consejería de las Artes, Comunidad de Madrid, Madrid, 2003. pp. 216, 217; y “El mantón de Manila: de Filipinas al museo”. Pátina, nº9. 1999. Escuela Superior de Conservación y Restauración de Bienes Culturales, Madrid, 1999, pp. 136-141. Desde 2010 está adscrita al  Proyecto I+D: “Transculturalidad, mestizaje y globalización en el arte de la Época Contemporánea. Oriente y Occidente” que cuenta con la Dra. Eva Fernández del Campo como investigadora principal. 

El bosque: cobijo del arte y metáfora de regreso desde 1968

La idea de lugar como parte constitutiva de la obra de arte revolucionó el arte de la escultura y el género del paisaje. Los artistas comenzarán a trabajar directamente sobre el terreno a través del land art y los earthworks. Desde el principio, los artistas americanos se distinguieron de los europeos tanto por la actitud de dominio que mostraban ante el medio natural como por los espacios inhóspitos que elegían para llevar a cabo sus obras. Una segunda generación de artistas que trabajan en la tierra seguirá los presupuestos de los creadores europeos y van a desarrollar sus propuestas dentro de la levedad y el respeto por el entorno y van a elegir como escenario de su creación lugares en los que la naturaleza se manifiesta de forma exuberante. Uno de los lugares que van a preferir son los bosques, en los que la búsqueda artística va a sugerir una vuelta al origen.

BLANCA GONZÁLEZ TALAVERA

Licenciada en Historia del Arte (Universidad de Granada, 2006) con estancia como becaria Erasmus en la Università degli Studi di Siena, Italia (2004/5) y licenciada en Comunicación Audiovisual (Universidad de Granada, 2008). Su carrera investigadora empieza en el curso 2005/2006  con una beca de iniciación a la investigación, continúa en 2005/2006 con una beca de colaboración del Ministerio de Educación y Ciencia y actualmente como becaria de investigación del programa F.P.U. adscrita al Departamento de Historia del Arte de la Universidad de Granada. Trabajo sobre “Mecenazgo español en la Florencia medicea del quinientos”, un proyecto que le ha llevado a realizar tres estancias de investigación en Italia: en el Dipartimento di Scienze Politiche e Sociali de la Universidad de Pisa y en el Dipartimento di Storia delle Arti e dello Spettacolo de la Universidad de Florencia, centro con el que, además, compagina sus estudios de doctorado gracias a un acuerdo de cotutela entre la Universidad de Granada y la de Florencia.  

Mecenazgo español en la Florencia Medicea del Quinientos

La presente comunicación pretende analizar las principales manifestaciones artísticas de la comunidad española de la Florencia medicea del quinientos. Para ello será necesario partir del estudio de la realidad política, social, económica y cultural de la que fueron partícipes y que permitió a los españoles alzarse como la comunidad “extranjera” más poderosa de la Florencia del Renacimiento. 

MAR AZNAR RECUENCO
Licenciada en Historia del Arte por la Universidad de Zaragoza  (2004-2009). Obtuvo el título del Máster en Estudios Avanzados en Historia del Arte por la misma universidad (2010), y superó el trabajo de fin de  máster con la máxima calificación (10). Asimismo, es Becaria predoctoral de investigación del Gobierno de Aragón (DGA. 2009-2013)  y está adscrita al Dpto. de Historia del Arte de la UZ. Forma parte de la Comisión del Máster de Estudios Avanzados en Historia del Arte del mismo departamento, y  ejerce como coordinadora de la revista digital del Centro de Artes de Estudios del Renacimiento (CEAR), bajo la dirección de la catedrática en Historia del Arte Carmen Morte García. Ha realizado informes histórico-artísticos para restauraciones financiadas por la Diputación Provincial de Zaragoza, y entre sus publicaciones, destacan: “Loscertales: una emblemática firma de mobiliario zaragozana”, en Aragón Turístico y Monumental. SIPA, num. 367 (diciembre, 2009) y “El valor del prestigio: introducción a la biografía y empresas artísticas financiadas por el inquisidor y arzobispo Andrés Santos (1579-1585)”, en Aragonia Sacra, núm. 21 (2011), Zaragoza, (en prensa).
Arte y ostentación en el renacimiento: los tapices flamencos del inquisidor y arzobispo de zaragoza Andrés Santos (1529-1585)

El Museo de Tapices de la Seo de Zaragoza conserva tres series de paños y dos reposteros heráldicos de origen flamenco que pertenecieron al inquisidor y arzobispo de Zaragoza, Andrés Santos (1529-1585). La investigación en el Archivo Capitular de la Seo de Zaragoza, el Archivo Histórico de Protocolos Notariales de Zaragoza y el Archivo Histórico Nacional de Madrid, ha proporcionado nuevos datos de interés sobre la llegada de dichos paños a la colección del cabildo zaragozano, y la documentación que ratifica la compra por parte del prelado de los dos tapices heráldicos con el escudo de armas del duque de Calabria, don Fernando de Aragón. Dichas piezas propiedad de este arzobispo de origen palentino, llegaron a la sede catedralicia por dos vías: mediante la donación del propio prelado en vida, o a través de la compra póstuma de sus bienes en la almoneda. En el primero de los casos, cabe citar la serie dedicada a los “Meses” ó del “Zodíaco”, realizada a mediados del siglo XVI en un taller de Bruselas, compuesta de doce paños y una de las pocas series de esta temática conservada íntegramente. Por otra parte, tras la muerte del prelado se adquirieron quince paños también realizados en talleres bruseleses, entre los que se encuentran los dos sobredichos tapices heráldicos, la serie de la “Historia de Moisés”, y cinco paños llamados “de Aviego”.

SARAI HERRERA PÉREZ

Licenciada en Historia del Arte por la Universidad de Córdoba. Asimismo, cuenta con el Diploma de Estudios Avanzados en Historia del Arte con Mención de Calidad Europea, de la Universidad de León y con el Máster Oficial en Métodos y Técnicas Avanzadas de Investigación Histórica, Artística y Geografía, de la UNED. Su perfil profesional ha oscilado entre el ámbito de la documentación y archivística y la gestión cultural, destacando la labor desarrollada en centros de investigación como el Archivo de la Catedral de Córdoba y el Archivo General del Obispado de Córdoba y, por otro lado, su participación en el proyecto “Andalucía Barroca 2007”, de la Consejería de Cultura de la Junta de Andalucía. Actualmente, desarrolla su trabajo como personal FPU en el Departamento de Patrimonio Histórico de la Universidad de Jaén, donde desempeña tareas de docencia y de investigación que compatibiliza con el desarrollo de su Tesis Doctoral. Su estudio se centra en áreas como el Patronazgo cultural, la relación entre arte y poder y las manifestaciones artísticas andaluzas en Época Moderna. Asimismo, encuentra interesada en el nuevo marco propiciado por el Espacio Europeo de Educación Superior y en la innovación docente, formando parte de un proyecto que abarca estos fines. 

Linaje, poder y cultura de la nobleza de Guadalcázar. Aproximación al eclesiástico Luis Fernández de Córdoba y Portocarrero.

La presente comunicación pretende analizar la interesante personalidad del eclesiástico Luis Fernández de Córdoba y Portocarrero a través de las empresas culturales que desarrolla. Nacido en el seno de una élite de carácter provincial, perteneciente al linaje de los Córdoba, sabrá desempeñar un papel de relevancia en el contexto de poder de su época. Este hecho se demuestra al analizar una ascendente trayectoria como religioso que le permite regir los destinos de diócesis como las de Salamanca, Málaga, Santiago de Compostela y Sevilla. De todos modos, su memoria no sólo se perpetuará por medio del legado patrimonial que se erige en cada una de estas sedes episcopales, sino también en la villa de Guadalcázar, que se convertirá en todo referente a lo largo de su vida como núcleo territorial del poder familiar. Y así, en las empresas culturales que desarrolla bajo su patronazgo, no sólo se advertirán connotaciones espirituales, sino también un componente de prestigio de su estirpe y de distinción social.

ROCIO COLETES LASPRA

Licenciada en Historia del Arte por la Universidad de Oviedo (julio 2007) con Premio Extraordinario Fin de Carrera y Premio Extraordinario de Licenciatura. En 2008 obtuvo el Diploma de Segundo Ciclo de l’École du Louvre (M1 en Museología), y al año siguiente el Diplôme d’Études Avancées de la misma institución (M2 en Investigación, Historia del Arte y Coleccionismo). Obtuvo la suficiencia investigadora en la Universidad de Oviedo en septiembre de 2010 (trabajo de investigación: Mercado del arte y coleccionismo. La venta de obras de Velázquez en Francia, 1758-1899), y desde diciembre de 2010 es beneficiaria de una Beca de Formación de Personal Universitario. Su experiencia profesional incluye prácticas en museos (Departamento de Pintura del Museo del Louvre), galerías de Arte (Galerie Vasse, Lille) y casas de subastas (Art Curial, París), colaboración y dirección de montaje de exposiciones (Images du Louvre, 2008; Testimonios de una alianza, 2009), guía cultural (Shannon Heritage Co. Irlanda), coordinadora de servicios al público y colaboradora en las áreas de educación y de colecciones (TDIC, Abu Dhabi). Habla inglés (Advanced Certificate in English) y francés (DALF C2), y ha colaborado en la traducción española del libro The Austrian Mind (El genio austrohúngaro, Oviedo: KRK, 2009). 

Velázquez y lo velazqueño en los catálogos de ventas franceses del siglo xix. El caso de los coleccionistas españoles.

La presente comunicación estudia a los coleccionistas españoles que, a lo largo del siglo xix, subastaron en Francia obras asociadas al pintor del Siglo de Oro español Diego Rodríguez de Silva y Velázquez (1599-1660). A partir de la información recogida en los catálogos de ventas, se analiza para cada uno de los coleccionistas de nacionalidad española el lugar que ocupan Velázquez y la escuela pictórica española en el seno de sus conjuntos artísticos y, cuando procede, cuál fue la difusión de sus colecciones en la prensa y su relación con los marchantes de arte del momento. Con ello se pretende demostrar la importancia de los catálogos de ventas como fuente heterogénea de información primaria, así como el papel desempeñado por los aficionados españoles en la difusión del arte nacional en el extranjero durante el siglo en cuestión.

AMAYA HENAR HERNANDO GONZÁLEZ
Licenciada en Humanidades por la Universidad San Pablo-CEU de Madrid (2005), está en posesión del título de Suficiencia Investigadora (DEA), con el trabajo de Investigación Una aproximación a los artistas-coleccionistas en los años cincuenta: el grupo de cuenca (2009). Actualmente realiza, en la Facultad de Geografía e Historia de la UCM, la Tesis Doctoral Artistas-Coleccionistas españoles 1930-1975, dirigida por la Dra. Laura Arias Serrano. Desde 2006 hasta 2008 ha colaborado en el Servicio de Actividades de la Universidad San Pablo-CEU, en el montaje de exposiciones temporales, y realizando visitas guiadas al Museo del Prado, para congresistas y estudiantes de ERASMUS de dicha universidad. En la actualidad, trabaja como técnico de OTRI (Oficina de Transferencia de Resultados de Investigación) del Vicerrectorado de Investigación de la Universidad San Pablo-CEU, y se encarga  de la coordinación, con la CNEAI (Comisión Nacional Evaluadora de la Actividad Investigadora), del proceso de evaluación de la actividad investigadora. Ha recibido, durante el curso 2005-2006, el Segundo Premio de Iniciación a la Investigación, 
San Isidoro de Sevilla  en su IX Edición  por el  trabajo “Dalí, Buñuel y el Cine Surrealista”. En los cursos 2009-2010 y 2010-2011 le ha sido concedida una Beca de la Fundación San Pablo de Ayuda al Estudio para la realización de la Tesis Doctoral.

Una aproximación al coleccionismo de los artistas españoles de El Grupo de Cuenca.

Investigación centrada en el estudio de tres artistas-coleccionistas españoles de la década de los cincuenta: Fernando Zóbel, Gerardo Rueda y Gustavo Torner, una interesante generación de pintores, valorados por sus obras pero rara vez por su afición al coleccionismo. Los tres eran amigos, tenían aficiones comunes como viajar, visitar exposiciones, leer…, y les gustaba intercambiar obras de arte. Adquirieron tallas religiosas, cerámica española y oriental, alfombras, vidrios, grabados…, además de cuadros de artistas abstractos. Fernando Zóbel acabó donando sus colecciones a Filipinas (a la Universidad del Ateneo de Manila) y a España (dando como fruto el Museo de Arte Abstracto Español de Cuenca). La de Gerardo Rueda se hizo pública en 2007, en el IVAM y en el Museo de la Ciudad de Valencia, mientras que la de Torner,  por propia decisión del artista, sigue siendo un misterio, ya que aún no se ha dado a conocer.

BEGOÑA RODRÍGUEZ YUNCAL

Licenciada en Historia del Arte por la Universidad de Oviedo (Junio, 2008). Su trayectoria investigadora está centrada en la arquitectura contemporánea asturiana, ya sea en su vertiente militar, con la tesina Las casas-cuartel de la Guardia Civil en la ciudad de Oviedo, con la que obtuvo el Grado de Licenciatura y el Premio Extraordinario de Licenciatura en Historia del Arte (2009-2010) por esta misma universidad, o en el ámbito relacionado con los Nuevos espacios para la cultura en el Área Central de Asturias (1990-2010), tema que abordará en su futura tesis doctoral. Asimismo ha participado en el Proyecto de investigación El waterfront de Gijón 1985-2005. Nuevos patrimonios en el espacio público, financiado por el MEC (HUM2007-61140) y dirigido por la catedrática María Cruces Morales Saro entre 2007-2009. En la actualidad disfruta de una beca de Formación del Profesorado Universitario (2009-2013) en el Departamento de Historia del Arte y Musicología de la Universidad de Oviedo.

Dos modelos de musealización del patrimonio industrial de Langreo: La pinacoteca Municipal “Eduardo Úrculo” y el Museo de la Siderurgia.

Los museos se han convertido en elementos estratégicos de desarrollo, dada su capacidad para regenerar zonas deprimidas, así como para potenciar la imagen de las ciudades que los acogen. Es por ello que, en un intento de superar la crisis motivada por la reconversión industrial, en los últimos años el Ayuntamiento de Langreo (Asturias) ha apostado por una política cultural centrada en  la rehabilitación y reutilización de su patrimonio industrial con fines museísticos. En este estudio se analizarán dos intervenciones que han dado lugar a la puesta en marcha del Museo de la Siderurgia, con sede en una torre de refrigeración de la vieja fábrica de Duro Felguera, y de la Pinacoteca Municipal “Eduardo Úrculo”, instalada en el antiguo macelo langreano. Con estas iniciativas se trata de implantar unos polos de atracción simbólica que contribuyan a mejorar la imagen que desde el exterior se tiene de Langreo, al mismo tiempo que se intenta transmitir la sensación de que algo comienza a bullir de nuevo en un concejo que en su día vivió un gran esplendor. En definitiva, se pretende potenciar de manera decisiva el papel de Langreo como una ciudad moderna y atractiva, convirtiéndola en la capital cultural del Valle del Nalón.

VICTORIA LÓPEZ BENITO

Licenciada en Historia del Arte y Máster en Administración de industrias culturales por la Universidad de Valladolid. Máster de investigación en Didácticas Específicas por la Universitat de Barcelona. Actualmente es Becaria del Programa de investigación (FI) de la Generalitat de Catalunya  (2011-2014). Como miembro del grupo DIDPATRI de la Universitat de Barcelona, se encarga de la coordinación científica de la revista  HER&MUS. Heritage & Museography; también ha colaborado en diversos proyectos de museografía didáctica e interactiva. 
Su tesis doctoral se centra, en el análisis de la aplicación de los nuevos recursos museográficos en los museos de arte; sobre los que ha publicado algunos artículos científicos, como también otros sobre la didáctica del arte y la museografía. 

La museografía de los museos de arte: un modelo en proceso de cambio

El contenido de la comunicación pretende mostrar una realidad cambiante, la de la manera de exhibir el arte. En la actualidad, la museografía del arte, una de las más tradicionales, académicas y muy poco sensibles al cambio, está abriendo la puerta a medios y recursos museográficos que procuren la intermediación didáctica entre el arte y su espectador. Así, en los últimos años en ciertas instituciones se pueden apreciar elementos de intermediación didáctica como módulos de información multimedia, PDA’s, módulos con juegos interactivos, además de un importante desarrollo de la interactividad on-line a través de los recursos didácticos de las webs de los museos, recursos que ya se venían utilizando en otras categorías de museos desde hace décadas. La investigación en la que se fundamenta esta comunicación, pretende demostrar como detrás de todo esto hay una nueva manera de acercar el arte al visitante de un museo. Por lo tanto, es necesario investigar los mecanismos y procesos que intervienen en la percepción del arte, cómo éste produce placer y por qué, y trasladar los resultados de estas investigaciones a la manera de mostrar y explicar las manifestaciones artísticas, desarrollando una nueva museografía para el arte. 
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