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África Contemporánea. Algunos datos

Superficie : 30.333 millones de km2 (22 % de la superficie de tierra emergida)

Estados independientes: 53 (Aclaración: este dato cambia según los sitios de referencia) 

Demografía

Población (2003): 861 millones de habitantes (aprox. 13% de la población mundial)

Proyección de la población en 2025: 1.289 millones de habitantes.

Esperanza media de vida : 41 años

Tasa de natalidad: 38 de cada 1000 habitantes.

Tasa de mortandad: 14 de cada 1000 habitantes.

Tasa de mortandad infantil: 88 de cada 1000 nacimientos.

Índice sintético de fecundidad: 5.2 niños por mujer (2.8 % para la media mundial).

Menores de 15 años: 42 % de la población.

Mayores de 64 años: 3 % de la población (en Francia este índice es de 16 %). 

Economía

Producción nacional en bruto por habitante: u$s 2.120.- (en EUA este índice es de u$s 34.280.-)

315 millones de personas (esto es, una de cada dos personas del África sub-sahariana) sobrevive con menos de un dólar por día. Estas cifras ocultan grandes disparidades: 27 países tienen una producción nacional en bruto inferior a los u$s 400.- por habitante, en tanto 8 países (Sudáfrica, Botswana, Gabon, Libia, Mauricio, Namibia, Seychelles y Tunicia) sobrepasan los u$s 2.000.- de producción nacional en bruto por habitante. En Sudáfrica, la producción nacional en bruto es de u$s 10.910.- por habitante Reagrupando el 22,9 % de la población, África del Norte realiza el 40% del producto bruto interno del continente. 

Condiciones sanitarias

33 % de la población del continente sufre desnutrición.

Menos del 50% de la población accede a cuidados en hospitales y a medicinas.

En 2000, 300 millones de africanos no tenían acceso a agua potable.

Más de 25 millones de personas son seropositivas (estás afectadas por el Síndrome de Inmunodeficiencia Adquirida). El 6,5 % de los afectados tiene entre 15 y 49 años, lo que representa un 1,2 % del total mundial

Durante la década de 1990 han desaparecido más de 5,3 millones de hectáreas forestadas.

Educación

Sólo el 57 % de los niños asiste a la escuela primaria. 

Sólo uno de cada tres niños culmina la escuela primaria.

Los niños conforman la mitad de las víctimas civiles de los conflictos armados del continente.

Regiones y países

http://www.afrol.com/es/paises
África Austral
1) Angola | 2) Botswana | 3) Lesotho | 4) Malawi | 5) Mozambique | 6) Namibia | 7) Sudáfrica | 8) Swazilandia | 9) Zambia | 10) Zimbabwe

África Central
11) Camerún | 12) Congo Brazzaville | 13) Congo Kinshasa | 14) Gabon | 15) Guinea Ecuatorial | 16) República Centroafricana | 17) Santo Tomé y Príncipe
África Este
18) Burundi | 19) Kenia | 20) Ruanda | 21) Tanzania | 22) Uganda
África Oeste

23) Benín | 24) Burkina Faso | 25) Cabo Verde | 26) Chad | 27) Costa de Marfil | 28) Gambia | 29) Ghana | 30) Guinea | 31) Guinea Bissau | 32) Liberia | 33) Malí | 34) Mauritania | 35) Níger | 36) Nigeria | 37) Senegal | 38) Sierra Leona | 39) Togo

Cuerno de África

40) Eritrea | 41) Etiopía | 42) Somalia | 43) Somalilandia* | 44) Sudán | 45) Yibuti (Djibouti)

Norte de África

46) Argelia | 47) Egipto | 48) Libia | 49) Marruecos | 50) Sáhara Occidental | 51)  Túnez

Océano Índico 

52) Comores | 53) Madagascar | 54) Mauricio | 55) Reunión y Mayotte | 56) Seychelles

División política http://www.ikuska.com/Africa/Mapas.htm
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Pueblos: 472 y otros grupos menores. 

El término pueblo no tiene un significado científicamente definido, siendo muy variadas las acepciones que al mismo se le dan. Aquí nos referimos como pueblo a todo grupo por sí mismo o por los demás considerado como diferenciado pudiendo ser en cada caso diferentes las razones de dicha diferenciación (lengua, historia, religión, raza, etc.).

Por otra parte, cada pueblo es conocido con diferentes nombres: por el que a sí mismo se da, por el que le conocen sus vecinos, por su lengua, por el popularizado por cada país europeo, por el de la región que habita, en singular o plural, ... Por ejemplo: hablamos del pueblo kongo, pero igualmente podíamos haber usado el término Quicongo como se usa en Angola en portugués y que hace mención a la lengua kikongo, Bakongo, plural de las personas kongo o Mukongo en singular, ... (de momento usaremos el término más vulgarizado).

Se ha utilizado el término Etnia, evitando la utilización del término Tribu por la carga racista y xenófoba que conlleva. A veces se utiliza indistintamente los términos Pueblo y Nación, este último con un carácter más político que antropológico, en aquellos colectivos en los que se ha manifestado una conciencia política colectiva.
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Algunas problemáticas contemporáneas
Cahiers d'études africaines (EHESS) N° 155-156, 1999.

http://etudesafricaines.revues.org/document1014.html
AKA-EVY, Jean-Luc. «De l'art primitif à l'art premier»


Résumé: Dès le début du XXe siècle, parmi les activités qui vont ébranler le paysage culturel occidental, figure celle de l'art dit «primitif». Dans l'élaboration de ses fins, l'art occidental moderne rencontre des difficultés qui préfigurent les contradictions que connaissent les sociétés européennes. Dans le domaine des arts plastiques, de la musique, du théâtre, de la littérature, des problèmes nouveaux surgissent et reçoivent des solutions inattendues, remettant en cause non seulement certaines théories de l'esthétique occidentale, mais également la pratique de l'institution muséale. La (re)découverte des arts dits primitifs par le monde culturel et artistique européen au début du siècle est l'une des sources fondatrices de cette situation. Notre propos consistera à repérer comment, à la réception et à la mise en valeur des arts non européens dans le discours esthétique occidental, le concept d'art primitif s'est transformé en concept artistique et muséographique. Repérer aussi précisément que possible les indices qui ont présidé à la transmutation de ce concept en art premier et évaluer son implication dans la pratique muséale en Afrique.

Abstract: At the start of the 20th century, the discovery of so-called "primitive" art shook Western culture. In defining its finalities, Western art encountered difficulties that prefigured the contradictions of European societies. In music, theater, literature and the arts, new problems arose; and where handled in new ways that challenged not only Western aesthetic theories but also museum practices. As non-European arts were admitted into Western aesthetics, how did the notion of "primitive art" turn into an artistic and museum concept? And how has this concept evolved into arts premiers ("first arts")? What does this imply for museums in Africa?
DIAS, Nélia. «L'Afrique dans les musées du monde occidental. L’Africque Naturalisée»

Résumé: Il est communément admis que les modes d'exposition des objets dans l'espace des musées ethnographiques nous renseignent tout autant sur les cultures représentées que sur les époques et la culture productrices de ces représentations. Deux techniques expositives dominent de nos jours la présentation des objets africains dans l'espace des musées : le souci de contextualisation avec une dimension ethnographique (musée de l'Homme) et l'approche esthétique (fondation Dapper, musée des Arts africains et océaniens). Cependant, et au-delà de la dichotomie objet ethnographique, objet d'art, force est de constater que dans certains musées, notamment au musée de la Chasse et de la Nature à Paris, nature et culture semblent aller de pair dans la salle d'Afrique. Ainsi, des lances, des armes, des masques et des sculptures sont exposés à côté de têtes d'animaux, d'animaux empaillés, de cornes d'éléphant en ivoire, de peaux d'animaux, le tout présenté sous forme de trophées de chasse. Si nature et culture sont étroitement liées pour ce qui est de l'Afrique, en revanche la salle d'Asie contient essentiellement des objets de culte. À la fin du XXe siècle les objets africains semblent occuper une position inégale face aux productions matérielles des autres régions géographiques : ce sont quelques-uns des aspects de cette situation que cet article entend examiner.

Abstract: The way of displaying objects in folk museums tells us as much about the culture making the exhibit as about the cultures placed on display. Nowadays, museums mainly use two techniques to show African objects: "contextualization" with an ethnological dimension (as in the musée de l'Homme in Paris) and an aesthetic approach (as at the Dapper Foundation and in the musée des Arts africains et océaniens in Paris). Beyond this art, ethnology dichotomy however, certain museums (for instance, the musée de la Chasse et de la Nature in Paris) seem to fit nature and culture together in the rooms devoted toi Africa. Spears, weapons, masks and sculptures are displayed alongside stuffed animals, elephant tusks, hides and skins, all of which are presented as hunting trophies. In contrast, the Asia room mainly contains religious objects. As the 20th century closes, objects from Asia still seem unequal in position to the material objects from other geographical zones.
BOUTTIAUX, Anne-Marie. “Des mises en scène de curiosités au chef-d'oeuvre mis en scène. Le Musée royal de l'Afrique à Tervuren : un siècle de collections »

Résumé: La section d'ethnographie du Musée royal de l'Afrique centrale de Tervuren en Belgique gère, depuis un siècle, une énorme collection d'objets dont le statut a changé avec le temps. Au début, les sculptures n'étaient pas exposées à des fins esthétiques ou scientifiques, elles servaient seulement de décor exotique à la propagande coloniale. Avec le temps, certaines ont reçu la mention « chef-d'oeuvre » tandis que les autres furent cataloguées comme témoignages culturels. Le parcours vers l'acquisition d'un statut qui leur donne enfin une place digne de leur intérêt est relaté et ce, au sein d'un musée qui comprend de nombreuses autres sections de sciences humaines et de sciences naturelles.

Abstract: For a century now, the ethnological section of the Royal Museum of Central Africa in Tervuren, Belgium, has managed a vast collection of objects. At the start, sculptures were exhibited for neither aesthetic nor scientific purposes; they merely served as an exotic décor for colonial propaganda. Over time, some of these sculptures have attained recognition as "masterpieces", whereas others have been catalogued as the material evidence of given cultures. The way these objects have acquired status in a museum with many other sections of natural and human sciences is described.
FÖLDESSY, Edina. «La constitution de la collection africaine au musée d'Ethnographie de Hongrie»

Résumé: La constitution des fonds du musée d'Ethnographie de Hongrie provient d'objets collectés d'une manière non systématique, presque accidentelle, dépendant des moyens financiers et du contexte politique qui a marqué différentes périodes de l'histoire de la Hongrie. Certains facteurs, comme l'ouverture ou la fermeture des frontières, les destinations privilégiées des voyageurs, etc., déterminèrent la constitution de la collection africaine. Jamais le musée n'a eu l'occasion de monter et mener une expédition scientifique sur le continent africain. Ce sont les marins, les missionnaires, les chasseurs ou les collectionneurs de métier, les employés des États coloniaux, médecins, journalistes, coopérants qui figurent parmi les donateurs et vendeurs d'objets. Le fait que les pièces provenaient essentiellement d'Afrique orientale et d'Afrique du Sud, les objets rituels relevant de l'art africain, tels que les masques, les statues et les figurines sont représentés dans une moindre proportion que les objets d'usage quotidien, les armes ou les parures. Les études africaines, en Hongrie, continuent à privilégier l'Afrique orientale et le territoire des anciennes colonies allemande, beige et portugaise de l'Afrique centrale et de l'Afrique du Sud.

Abstract: In the Hungarian Museum of Ethnology, objects were collected in a nonsystematic, accidental way, depending on the Museum's finances and on the political context during various periods of Hungarian history. Factors such as the opening or closing of borders, the areas travelers preferred visiting, the degree of education and training of travelers, etc., have shaped the Museums African collection. The Museum never had the chance to send a scientific expedition to Africa. Sailors, missionaries, hunters, traders, employees working for colonial powers, art collectors, doctors and journalists acquired the objects in the Museums collection. Eastern and southern Africa are best represented in the collection. Ritual objets, such as masks and sculptures, are less well-represented than ustensils, weapons and ornaments. African studies in Hungary continue to focus on eastern Africa and the former German, Belgian and Portuguese colonies.
ARNOLDI, Mary Jo. “From the diorama to the dialogic. A century of exhibiting Africa at the Smithsonian's Museum of Natural History”

Résumé: Cet article débute par une brève histoire des collections anthropologiques de la culture matérielle africaine au Smithsonian Museum, de 1860 à nos jours. Il analyse ensuite l'histoire des expositions permanentes du musée sur l'Afrique et les relations de chaque exposition avec les théories anthropologiques spécifiques. La première exposition permanente fut ouverte au public de la fin du XIXe siècle à 1960. La seconde s'est ouverte à la fin des années 1960 et donna lieu, en 1992, lors de sa fermeture, à une vive controverse. Dans la dernière partie est examinée la mise au point de l'exposition permanente, Voix africaines, qui doit ouvrir ses portes à la fin 1999. On y explore la question de la représentation de l'Afrique et des Africains dans les musées publics et on y analyse le processus de préparation de cette nouvelle exposition, lequel a impliqué la participation des différentes parties prenantes à la conception et la réalisation de cette exposition.

Abstract: The article begins with a brief history of anthropological collections of African material culture at the Smithsonian from the 1860s to the present. It, then, analyses the history of permanent African exhibits at the Smithsonian and the relationship of each exhibit to specific anthropological theories. The museums first permanent exhibit was on view from the end of the 19th century to the 1960s. Its second permanent exhibit opened in the late 1960s and was closed in 1992 amid public controversy. The final section of the article examines the development of the current permanent exhibition, African Voices, which is scheduled to open in late 1999. It explores the issue of representation of Africa and Africans in public museums and examines the development process for the new exhibit. This process has involved the active participation of various stakeholder communities in the conceptualization and realization of the exhibition.
GAUGUE, Anne Gaugue. “Musées et colonisation en Afrique tropicale»

Résumé: En Afrique tropicale, les premiers musées, créés au début du siècle par les colons portugais et britanniques, furent conçus comme des lieux destinés à favoriser la mise en valeur des territoires conquis et à célébrer la colonisation européenne. À partir des années 1940, le musée devient un centre de recherches sur les cultures et l'histoire africaines, pour permettre une meilleure connaissance des peuples africains et faciliter ainsi les politiques coloniales. L'image de l'Afrique diffusée par ces expositions différait d'une colonie à l'autre. Défini essentiellement comme un lieu de recherche, le musée était dans les territoires français et belges, une mise en scène de l'ethnographie coloniale, fondée sur les divisions ethniques. Dans les colonies anglaises de Gold Coast (actuel Ghana) et du Nigeria. C'est à la fin des années 1950, lorsque l'indépendance paraît inéluctable, que le projet d'ouvrir un musée à Accra et Lagos apparaît ; lieu de valorisation du patrimoine africain, cette institution est alors destinée à favoriser l'émergence d'une conscience nationale. En revanche, dans les colonies de peuplement d'Afrique australe (Namibie, actuels Zambie et Zimbabwe), le musée fut utilisé pour représenter la supériorité des civilisations européennes.

Abstract: The first museums in tropical Africa, created in the early 20th century by Portuguese and British colonies, were designed as showcases for the colonization and development of the conquered lands. As of the 1940s, museums became centers for research on African cultures and history with the aim to better understand local peoples and thus facilitate colonial policies. The image of Africa diffused in exhibitions differed from colony to colony. Basically defined as a place of research, museums in French and Belgian colonies presented colonial ethnographys view of ethnic divisions. In the British colonies of the Gold Coast (Ghana) and Nigeria, as independence seemed inevitable in the late 1950s, plans were made to, open museums in Accra and Lagos as places for promoting the African heritage; these museums were thus destined to favor the emergence of a national conscience. In settlers' colonies in southern Africa (Namibia, Zambia and Zimbabwe), museums were used to, display the superiority of European civilization.
Label France (Ministére de Affaires Etrangeres). N°61 (ca. abril 2006). Dossier: “África en Movimiento”.

http://www.diplomatie.gouv.fr/es/francia_221/label-france_846/numeros-label-france_847/label-france-no61_849/el-dossier-africa-movimiento_851/africa-creativa_1214.html
Africa ocupa desde hace años el primer plano de la escena internacional. El continente negro está en el centro de las preocupaciones del G8 y de los Objetivos del Milenio para el Desarrollo fijados por Naciones Unidas en el año 2000. Pese a sufrir demasiado a menudo una proyección negativa en los medios de comunicación y en la opinión pública mundial, África rebosa en ejemplos de éxito, que este número especial de Label France quiere dar a conocer mejor. Empuje económico y dinamismo social, boom de los medios de comunicación, progreso de la democracia y del Estado de Derecho, principio de una integración regional, solución de conflictos internos por los países africanos que muchas voces creían perdidos, creatividad polifacética, desde la literatura al diseño pasando por la fotografía, la danza, la moda o la música, ¡África es un continente en movimiento! Tierra de contrastes, apasionante, rica en recursos ancestrales y en fuerzas vivas, el África del siglo XXI está marcado por la importancia de su juventud, que representa más del 60% de la población del continente. Su futuro depende de su participación en el proceso de desarrollo y su estabilidad, de la capacidad de darle perspectivas. Por ello, "la juventud africana, su vitalidad, su creatividad, sus aspiraciones" fue el tema de la 23 edición de la cumbre África-Francia, que se celebró los 3 y 4 de diciembre de 2005 en Bamako (Mali), en presencia del conjunto de Estados del continente. En Bamako se dedicó especial atención a la formación y al empleo, a la inserción sociopolítica y económica, a la aprobación de nuevas tecnologías de la información y de comunicación, así como a la diversidad cultural, el tratamiento de los fenómenos migratorios o los grandes retos de sanidad. Francia contribuye a esta reflexión general trabajando particularmente en el problema de la devolución de competencias y en la contribución de los africanos presentes en el hemisferio Norte al futuro de su continente de origen. La cumbre estuvo precedida por el Foro de la Juventud africana, que se celebró en Bamako del 8 al 10 de noviembre de 2005, y que finalizó con una declaración dirigida a los jefes de Estado y de Gobierno reunidos a principios del mismo mes. Para que África siga moviéndose, en la buena dirección. 

África creativa. Olivia Marsaud, periodista de afrik.com

Decir que África es un continente culturalmente rico es un suave eufemismo, y muchos son los que permanecen ajenos a su realidad. Lejos de las artes primitivas y de la artesanía, la cultura africana es contemporánea e innovadora, sin renunciar a sus tradiciones milenarias. Cine, literatura, danza, música, moda, fotografía y diseño, he aquí un recorrido por un continente creativo, que mira al futuro sin complejos.(Il.: Lámpara multicolor, de la togolesa Homawoo y mesa baja de la malí Madeleine Bomboté).

África en plena forma

El 9 de junio de 2005, el cuadro L’espoir fait vivre del pintor congoleño Chéri Samba se vendió por 32.000 euros en París. Un récord para una obra africana. El continente negro se instala paso a paso en el mercado del arte contemporáneo, con artistas como el escultor senegalés Ousmane Sow, también muy cotizado. La exposición Africa Remix, en el centro Georges Pompidou de París (25 de mayo-8 de agosto 2005), acogió a 84 artistas africanos, una prueba de la vitalidad de este continente en artes plásticas. La Bienal del arte africano contemporáneo de Dakar (Senegal), Dak’Art, lanzada en 1992, ha creado su propia revista especializada y ya es una cita apasionante de la creación. 

En 2004 salieron del anonimato las esculturas que el camerunés Sumagne Joseph-Francis crea a partir de materiales de recuperación. Este artista forma parte de la corriente de "reciclaje" artístico, muy presente en África desde los años ochenta. La edición 2004 de "Dak’Art" también permitió hacer emerger obras multimedia, especialmente instalaciones de vídeo, y creó un espacio innovador, el Dak’Art Lab, dedicado al arte electrónico. Otro punto fuerte de la Bienale es el Salón del diseño africano. Lejos de la artesanía, de clichés exóticos o turísticos, los diseñadores africanos como Kossi Assou (Togo), crean objetos y mobiliario decididamente modernos y al mismo tiempo herederos de un pasado cultural y material local, como el uso de madera. Esta nueva generación de creadores ha formado la Asociación de diseñadores africanos, presidida desde 2004 por Cheick Diallo (Mali), a quien debemos el mobiliario de "Africa Remix". 

África en la moda

En París, donde África inspira a grandes casas de moda como Yves Saint-Laurent, algunos creadores de moda africana se han convertido en verdaderas estrellas, como el senegalo-malí Xuly Bët. Los estilistas también tejen su reputación en el continente, como el gabonés Lazare Chouchou, de 31 años, cuyo nombre se asocia al éxito. Presidente de la Asociación de estilistas y creadores gaboneses, ha creado el "Fashionshowchou", festival de moda en Libreville. En cuanto a los "mayores", Pathé O (Burkina Faso) es uno de los más célebres. Trabaja desde 1969 y viste a personajes como Nelson Mandela. Por su parte, el nigeriano Alphadi ha sabido hacerse su lugar en África y en el extranjero. Presidente de la Federación africana de creadores de moda (FAC), ha creado el Festival internacional de la moda africana (Fima), una cita ya ineludible, que se celebró en Níger en diciembre. (Il.: una creación de la marca etíope Ras Africa design). 

África en movimiento

Compañías de danza contemporánea como la compañía femenina Tche Tche creada en 1997 en Costa de Marfil, han abierto el camino a una nueva creación coreográfica en el continente. El nigeriano Adeyo Muslim Liadi, coreógrafo de Tahiti Ketty Nöel, de la compañía malgache Rary o del sudafricano Boyzie Cekwana figuran entre los personajes punteros del lenguaje corporal. Uno de los predilectos es el inclasificable sudafricano Robyn Orlin, alterando los códigos escénicos y tratando temas de sociedad como el sida. El relevo ya está asegurado con el joven Hyacinthe Abdoulaye (Tchad), de 26 años, quien en los últimos encuentros coreográficos internacionales de Seint-Saint-Denis (afueras de París) evocó en solitario la situación de su país. La próxima cita para tomar el pulso a este África en movimiento será los encuentros coreográficos de África y del Océano Índico de París, en la primavera de 2006 (Il.: Seydou Boro, de la compañía de Burkina Faso Sali Ni Seydou, en la creación C’est-à-dire).
África y la música

Las músicas africanas se llevan bien y se exportan bien. Entre los preferidos de la escena europea figura el marfileño Tiken Jah Fakoly y su reggae comprometido, la pareja de Mali Amadou y Mariam, Cesaria Evora, reina de la morna de Cabo Verde, la grácil Rokia Traoré de Mali o el grupo marfileño Magic System, que ha sacado a bailar a toda Francia. Algunas leyendas vivas han atravesado el tiempo y los continentes, como la sudafricana Miriam Makeba y el cantante de reggae marfileño Alpha Blondy. Junto a ellos encontramos estrellas como el rey del m’balax (Senegal) Youssou N’Dour, o el "famoso cuarteto congoleño", orientado hacia un público más comunitario: Koffi Olomidé, Papa Wemba, JB Mpiana y Werrason. Entre los valores seguros figuran el angolés Bonga y su voz áspera, Oliver Mtukudzi de Zimbabwe Ismäel Lô y Baba Maal (Senegal), Lokua Kanza (República democrática de Congo) o Richard Bona (Camerún). La nueva estrella de África del Oeste, Kamaldine, es la protegida guineana del genial malí Boncana Maïga. En África existe una legión de festivales de música, aunque el más famoso sigue siendo el Festival panafricano de música (Fespam) en Congo-Brazzaville (Il.: El cantante y compositor senegalés Youssou Ndour). También acontecen el Festival Africolor. http://www.africolor.com y en Paris tambien se realiza el Festival Eurafrique.
África en el cine

El senegalés Sembène Osusmane hizo el primer largometraje africano, La Noire de...[La noria de ...] en 1966. Todavía hoy activo, este pionero octogenario presentó su última película contra la excisión, Moolaade, en el Festival de Cannes de 2005. A la sombra de este baobab, los retoños del cine africano han encontrado el camino, pese a la falta de formación, de medios y de posibles salidas. El Festival internacional de cine de Berlín entregó el Oso de Oro a la mejor película a U-Carmen eKhayelitsha del sudafricano Mark Dornford-May. El poético filme En attendant le bonheur [Esperando la felicidad], del mauritano Abderrahmane Sissako, recibió el Premio de la crítica internacional del Festival de Cannes en 2002. Los directores africanos abordan tanto la comedia, con películas truculentas del beninés Jean Odoutan, también iniciador del Festival "Quintessence", en Benin, como el cine negro (Le Fleuve [El río] del senegalés Mama Keita) o la comedia musical (Nha Fala de la guineana Flora Gomes). África también tiene excelentes documentalistas, como el camerunés Jean-Marie Teno, y la aparición de cámaras digitales les ha dado libertad financiera y técnica. Desde hace algunos años Nigeria, rebautizada "Nollywood", conoce una explosión de vídeos domésticos, una especie de telenovelas rodadas en dos semanas que reflejan las inquietudes locales. Su éxito es tal que han destronado a las películas extranjeras. Junto a este polo comercial activo, Burkina Faso actúa como ejemplo cinematográfico, con el festival panafricano de cine y televisión (Fespaco: www.fespaco.bf), cada dos años y alberga a grandes cineastas, como Gaston Kaboré, Idrissa Ouedraogo o la chispeante Fanta Régina Nacro, que ha elevado el estandarte de un cine en clave femenina (Il.: Ndeysaan, coproducción franco-senegalesa de 2001, realizada por Mansour Sora Wade). La UNESCO organiza un Festival international du film contre l'exclusion et pour la tolérance. El Museo del Hombre organiza un Bilan du film ethnographique. Véase www.cinemasfrancophones.org
África en imágenes (Barbara Oudiz, periodista)

Hasta no hace mucho tiempo, lo que el mundo veía de la fotografía africana era casi siempre el producto de la mirada europea. Varios festivales, y sobre todo los ineludibles "encuentros africanos de la fotografía" de Bamako, coproducidos y coorganizados por Mali y Francia, han permitido a los fotógrafos africanos salir de la sombra. Este año, en la sexta edición de estos Encuentros bienales, se presentaron cerca de 2.000 fotografías de 110 fotógrafos. La influencia de dos figuras legendarias de la fotografía malí, Seydou Keïta y Malick Sidibé, mundialmente conocidos por sus retratos de estudio desde los años cincuenta, estuvo todavía presente en los Encuentros de 2005. Un "premio Seydou Keïta" se entregó al mejor retratista y un especial "Coup de chapeau" se dedicará a Sidibé y a sus vivas imágenes de la juventud malí. El malí Youssouf Sogodogo, el guayanés Serge E. Jongué y el marfileño Dorris Haron Kasco tuvieron exposiciones individuales. Actualmente, el 90% de la fotografía africana está dedicada al reportaje o al documental, y sólo el 10% es artística. Desde su creación en 1994, los encuentros de Bamako se han abierto a ambas tendencias y presentan todos los grandes fotógrafos actuales: el camerunés Samuel Fosso y su serie de autorretratos cuidadosamente puestos en escena en estudio; el sudafricano Zwelethu Mthethwa y sus interiores de casas de chabolas o sus escenas de la vida religiosa; fotoperiodistas tan célebres como el sudafricano Peter Magubané y el mozambiqueño Ricardo Rangel, fundador en 1983 de una prestigiosa escuela de fotografía en Maputo. Todas estas iniciativas han propulsado los talentos africanos a la escena internacional (Il.: Malick Sidibe, fotografiado por la francesa Lucille Reyboz, gran fotógrafo contemporáneo africano. Sus retratos de hombres y mujeres de la calle relatan la historia de Mali. Dos fotos presentadas en el VI Encuentro Africano de la Fotografía; 10 de noviembre-10 de diciembre de 2005, Bamako, Mali: "Working Woman", un montaje de la nigeriana Fatimah Tuggar, que juega con diferentes imágenes del Africa actual, y una fotografía del zimbabuense Tsvangirayi Mukwazhi).

La bella aventura de "África en creaciones" (Olivia Marsaud periodista de afrik.com)

Ibrahim Loutou, vicepresidente de la Asociación francesa de acción artísitca (www.afaa.asso.fr), presidente de África en creaciones de 1990 a 2000: "África en creaciones" fue una iniciativa del Ministerio de Asuntos Exteriores de Cooperación, que se preguntaba "qué hacer para que la creación africana esté a la altura de sus objetivos, sea útil a África y sustente a los creadores". En 1990, un coloquio reunió a 350 personalidades del mundo de las artes y se creó "África en creaciones" para promover las artes africanas. La fundación se convertiría en una asociación, antes de fusionarse con la Affa, en el año 2000. África en creaciones coproduce grandes manifestaciones panafricanas, como los encuentros africanos de fotografía de Bamako o los encuentros coreográficos de África y del Océano Índico. Pero sobre todo ha permitido descubrir numerosos talentos sobre el terreno, ayudarles a desarrollarse y darles a conocer al mundo. 

Las nuevas literaturas africanas. Tirthankar Chanda, crítico literario
La negritud introdujo el mundo negro en la literatura francesa. Hoy, estas dos realidades ya no son los únicos horizontes de la nueva generación de escritores africanos francófonos, en búsqueda de universalidad. Asimismo, anglófonos y lusófonos, que nunca han cedido verdaderamente a la tentación de la "novelización" de África a la manera de los poetas de la negritud, se definen mediante un perpetuo conflicto entre su origen y su pertenencia a la literatura universal.

Revolución de la mirada.

La literatura africana en lengua francesa, nacida en las primeras décadas del siglo xx, sigue siendo hoy la principal representación de lo que se ha convenido en llamar francofonía. Sus poetas, sus dramaturgos y sus novelistas han ampliado el boceto del imaginario literario del francés introduciendo el viento harmatán y los árboles de pan, los griot y los "abikus", "los soles de las independencias" y los guías providenciales. Más importante áun, más allá del enriquecimiento léxico del francés, la emergencia de una escritura francófona africana en el contexto histórico de la colonización tuvo como efecto situar el problema de la mirada que una civilización milenaria y colonizadora fija sobre el mundo mediante el idioma 

Un símbolo de importantes consecuencias que no escapó a la vigilancia del anticolonialista Sartre, quien en 1948 escribía en su célebre prólogo de la Anthologie de la nouvelle poésie negre et malgache de langue francaise [Antología de la nueva poesía negra y malgache de lengua francesa] (ed. PUF, París, 1948), reunida por Leopold Sédar Senghor
: "He aquí hombres negros de pie que nos miran y les deseo que sientan como yo el sobrecogimiento de ser vistos (...). Hoy estos hombres negros nos miran y nuestra mirada entra en nuestros ojos; antorchas negras iluminan a su vez el mundo y nuestras cabezas blancas no son más que pequeños farolillos agitados por el viento". La poesía de la negritud, a la que la poesía francesa rendía así homenaje, era por tanto una revolución de la mirada. Esta conmoción afectaba en primer lugar a los africanos, a quienes siglos de esclavitud y de colonización habían enseñado a mirar su continente y sus culturas a través de los ojos despreciativos del triunfante Occidente. 

La nueva poesía negra, llegada a París en los años treinta y cuarenta de la pluma del trío carismático formado por el senegalés Senghor y los antillanos Aimé Césaire
 y Léon-Gontran Damas, alababa sin complejos la belleza de la "mujer desnuda, mujer negra", exaltaba la energía y los fastos de los imperios africanos olvidados, abandonaba el exotismo y eliminaba la alienación de la mirada que el negro fijaba sobre él mismo y sobre su pasado. En su llamada al Negro a recuperar la confianza en su cultura, la negritud abonó el terreno para su liberación política. No sería exagerado decir que esta poesía revolucionaria contenía ya en sus primeros textos, las independencias africanas que vendrían. La novela, que muy pronto tomó el relevo de la poesía en el campo francófono, no fue menos lúcida, como demuestran las obras novelescas más representativas de las diversas generaciones que se suceden desde hace cincuenta años
. 

Anticolonial en sus inicios, este campo literario se impuso a partir del momento en el que tomó distancia de la vena realista y buscó expresar el caos africano a través de los espejos rotos de una narración exaltada, carnavalesca y sobre todo metafórica de las turbulencias de lo cotidiano. La nueva generación de novelistas francófonos, cuyos pioneros se llaman Abdourahman Waberi, Kossi Effoui, Alain Mabanckou o Jean-Luc Raharimanana, va incluso más lejos, negándose a encerrarse en temas franco-africanos. Reivindican su libertad de escribir como autores y de inscribir sus obras en las filiaciones electivas que rechazan el origen. Quieren ser universales y afirman que "la literatura africana no existe"! 

Las literaturas modernas del África negra también se escriben en lengua inglesa y portuguesa. La producción literaria anglófona conoció su verdadero despegue a partir de los años cincuenta, dominada por la figura de Wole Soyinka. Hombre de teatro, poeta, novelista y ensayista, este gigante de las letras africanas ganó el Premio Nobel de literatura en 1986 por haber sabido "dar forma al drama de la existencia en una amplia perspectiva y con connotaciones poéticas". Otros grandes escritores africanos anglófonos se llaman Chinua Achebe, Ben Okri, Ayi Kwei Armah, Ngugi wa Thiong’o, Nuruddin Farah y Dambudzo Marechera. Considerado como el padre de la novela africana moderna, Chinua Achebe se dio a conocer con Le monde s’effondre [El fin del mundo] en 1958 (ed. Présence africaine, París, 1972) que evoca la destrucción de la sociedad tradicional en su contacto con Occidente. En el campo anglófono, al igual que en el francófono, los años noventa vieron emerger una nueva generación de autores que están renovando la inspiración, al situar sus obras, de forma más decidida que sus predecesores, entre la tradición oral africana y las tradiciones postmodernistas occidentales. Injustamente desconocidas, las literaturas lusófonas de África demuestran desde hace cincuenta años una vitalidad y una fertilidad sorprendentes, como la poesía militante de revuelta contra el colonialisno de la pluma de la primera generación de escritores (Antonio Jacinto, Viriato da Cruz, Antonio Cardoso, Agostino Neto), o la novela modernista y metafórica que desarrollan los novelistas contemporáneos como Mia Couto (Mozambique), Pepetela (Angola), Germano Almeida (Cabo Verde) y Abdulai Silai (Guinea Bissau).

En Pais se realiza un Salon de la Plume Noire.

Tres preguntas a Bernard Magnie

¿Puede hacernos una presentación de la colección africana que dirige en la editorial Actes Sud?

Bernard Magnier: La colección "Afriques" (Áfricas), con "s", para marcar bien la diversidad y la multiplicidad de las literaturas africanas, existe desde hace diez años. Posee una treintena de títulos que reúnen grandes nombres como los nigerianos Wole Soyinka y Ken Saro-Wiwa, el sudanés Jamal Majhoub, el zimbabuense Chenjerai Hove o la marfileña Véronique Tadjo. Nuestra visión es geográfica y nuestro objetivo es dar a leer a los más representativos del continente africano subsahariano, en todas sus lenguas. 

A parte de su procedencia geográfica, ¿existe algo más que una a estos escritores?

La urgencia. Me parece que muchos de estos libros exhalan un sentimiento de necesidad. Esto se traduce en la elección de temas inspirados en la actualidad: dictaduras, inmigración, la condición de las mujeres. Son temas graves, aunque a menudo tratados con humor, un humor que, unido a una escritura lírica, onírica o fantástica, permite superar lo real y leer estas obras como cualquier texto de imaginación o de creación. 

¿Cómo se manifiesta la relación compleja que estos autores mantienen con las lenguas europeas heredadas de una historia colonial dolorosa?

Algunos dicen que se sienten perfectamente a gusto en estas lenguas, francesa o portuguesa. Otros mantienen relaciones conflictivas con ellas y necesitan apropiárselas inventando un idioma para escribir a partir de una lengua básica que sea efectivamente extranjera. Al igual que los latinoamericanos, los indoingleses o los caribeños, los africanos están transformando profundamente los idiomas imperiales europeos introduciendo registros y sensibilidades que antes no existían. 

LITERATURA AFRICANA
http://www.ikuska.com/Africa/arte_literatura.htm

Algunos escritores, al analizar la creación literaria africana, consideran que está marcada por una triple herencia o influencia: los valores autóctonos, el Islam y la cultura occidental. Por ejemplo, la ficción africana se ha enriquecido con el contacto con la narrativa de los paises del norte y la poesía autóctona africana, en Africa Oriental o en las costas del Océano Indico, se han beneficiado de la tradición islámica.


Las formas o fuentes literarias tradicionales con influencia en la creación literaria africana contemporanea son principalmente las siguientes: los proverbios, el cuento, la fábula y la narración histórica (a veces por profesionales, como el caso de los griots).


La Poesía, oral o escrita, en idioma autóctono o en un idioma extranjero, continúa representando la forma literaria más viva en Africa. El caso más sobresaliente de la pujanza de la poesía es Somalia, donde se convirtió en una arma política antes de la independencia y continuó siendo, ya en la Somalia independiente la forma más popular y aceptada de transmitir todo tipo de creación literaria, crítica política y de costumbres, ... Otro  caso es Tanzania donde los periódicos, junto a la sección del correo de los lectores, suelen contar con otra dedicada a la poesía, en la que se insertan los poemas enviados por lectores sobre los temas más variados: desde la medicina tradicional hasta comentarios sobre las leyes o las últimas noticias. pasando por los problemas matrimoniales o el índice de inflación.


La novela, aunque lejanamente emparentada con el cuento y otras formas de narración, puede considerarse como una forma literaria importada. Una característica de la narrativa africana es la ausencia de la novela heroica o de ensalzamiento de figuras nacionales. Esta ausencia parece extraña, después de haber pasado muchos paises por guerras de independencia. Chinua Achebe, embajador extraordinario de Biafra durante la guerra civil, tomó este conflicto como tema de algunos escritos, pero la situación en la posguerra de Nigéria lo disuadió de glorificar a los héroes de Biafra para evitar volver a abrir las heridas de la guerra. Otro caso es el de la combatiente acholi de los años 80, Alice Lakwena, a quien el gobierno de Yoweri Museveni la consideraba como una "rebelde tribalista ", lo que puso obstáculos a la difusión de obras que pudieran cantar su gloria.


En la tradición oral, una proporción fuerte de autores y cuentistas han sido mujeres. Esto se ha traducido en la actualidad en la existencia de una proporción importante de mujeres entre los escritores.


En los años 30, artistas africanos residentes en Europa crean el movimiento nacionalista cultural africano que más influirá en la creación artística posterior, conocido por diversos nombres: "negritud", "autenticidad", ...  Tratan de resistir contra la colonización de la mente africana. Es un movimiento en el que literatura y política están tan unidos que es difícil decir si era un movimiento cultural que influía en la actividad política o a la inversa. El senegalés Leopoldo Sédar Senghor que contribuyó a sentar las bases de este movimiento es considerado como su principal representante. Senghor, Fodeba, Keita, Dadié, Cofi y otros, se servirán de revistas como Presencia Africana (París), Orpheo Negro (Ibadan) y Transición (Kampalas y Accra) para transmitir sus ideas.

Este movimiento fue extendiéndose, y escritores como Jean-Joseph Rabeanvelo (Madagascar), Tchicaya U'Tamsi (Congo) y Yambo Ouologuern (Malí) se sumarían al mismo para defender la existencia de una literatura africana, combatir el imperialismo cultural europeo y por el desarrollo de una cultura africana.

Siete temas, relacionados entre sí, serán donde se manifestarán las ideas de la "autenticidad".

1.- la oposición entre el pasado y el presente de Africa. Muy a menudo, el tratamiento de este tema revela una nostalgia profunda, una idealización del pasado. Claro ejemplo de esto es la obra de Jomo Kenyatta.

2.- el conflicto entre la tradición y la modernidad. Sigue estando de actualidad en la literatura contemporanea.

3.- la oposición entre el mundo autóctono y el mundo extranjero. Es la manifestación del forcejeo entre la supremacía de las tradiciones autóctonas y las tradiciones importadas. Chinweizu (Nigeria), Okot p'Bitek (Uganda), Ali A. Mazrui (Kenia) y Julius K. Nyerere (Tanzania) son ejemplos de la independencia cultural africana. En el terreno de lo espiritual defienden la existencia de cosmogonías autóctonas propias y anteriores a la importación del pensamiento griego transmitido por el cristianismo. Los africanos dicen que sus divinidades son "fuertes" pero nunca "omnipotentes", los hombres son "sabios" pero no "omniscientes", sus espíritus son "hereditarios" pero no "eternos", ....

4.- el conflicto aún actual entre el individuo y la sociedad, entre los derechos privados y el deber público. Consideran que el concepto de propiedad privada fue introducido por el capitalismo occidental. Un ejemplo es Joseph A. Lijembe, quien describe cómo él descubrió el principio de propiedad después de haber dejado a su familia para ir a estudiar a una escuela de tipo occidental: "En la casa yo nunca me había preocupado sobre una cosa de propiedad que realmente pudiera llamar "mía." . En la escuela, descubrí que yo poseía objetos que, durante un tiempo, eran míos. Tuve que empezar a aprender a hacer respetar mis cosas, las cosas de mis amigos de clase y las de mi escuela en conjunto.

5.- especialmente durante los años 60 y 70, el dilema entre el socialismo y el capitalismo, entre capitalismo e imperialismo. Era una conclusión lógica. Si el socialismo se oponía al capitalismo y el nacionalismo africano se oponía al imperialismo, ambos, socialismo y nacionalismo africano estaban llamados a encontrarse. Los escritos de Frantz Fetlock, Ousmane Sembene, Ayikwei Armah, Chinua Achebe o Wole Soyinka, son ejemplos de este tema. En 1988 -dos años sólo después de los homenajes a Wole Soyinka- el Premio Nobel de Literatura volvía a Africa. Esta vez el laureado era Naguib Mahfouz, el novelista contemporáneo más grande de Egipto, muy preocupado por el problema de la explotación.

6.- también vigente, estrechamente limitado al precedente, el dilema entre desarrollo y autosuficiencia, entre el desarrollo económico, de la mano de la ayuda exterior y los problemas de la deuda externa, por una parte, o un desarrollo autónomo sostenido, tal vez más lento pero sin la amenaza a la independencia que supine la deuda externa. Nombres conocidos por su militancia sobre este tema son los de Shaaban Robert, Kezilahabi Euphrase, Molara Ogundipe-Leslie (Nigéria), Abena Busia (Ghana), Christine Obbo (Uganda), Adebayo Adedeji (Nigeria), Isa Shivji (Tanzania), Dan Nabudere (Uganda) y Atieno-Odhiambo (Kenia).

7.- la dialéctica entre la africanidad y la humanidad, entre los derechos de africanos como miembros de un continente particular y sus deberes como miembros de la especie humana. Kofi Awonoor, Lewis Nkosi o el periodista egipcio Muhammad Sid-Ahmed son representantes de la fe universalista.


Un impedimento importante para el desarrollo de la literatura escrita en Africa es la escasez de imprentas y editoriales así como el costo elevado de los libros para la renta media africana. Cuando el escritor opta por utilizar su idioma materno se encuentra con nuevos problemas: la alfabetización en idiomas africanos es un hecho reciente en muchos paises y , por tanto, el público potencial, escaso; Si el idioma, además, no es utlilizado por mucha población, se reduce aún más la tirada, con el consiguiente encarecimiento del producto. El árabe es el único idioma que se salva de estos problemas.

[Bibliografía: Historia General de Africa. UNESCO]
Poesía anónima africana

http://www.webislam.com/?idt=680 Fuente: www.enfocarte.com/1.10/articulo.html
La poesía del África ha logrado alcanzar a lo largo de muchos siglos un alto grado de esteticidad. Estudiosos de todo el mundo coinciden en considerarla entre la más elaboradas y elevadas de los pueblos ágrafos. Su diversidad de estilos es enorme, no obstante hay un conjunto de rasgos comunes a todas las literaturas orales del continente, debido sin duda al acentuado intercambio cultural. Entre algunos rasgos destacados se pueden mencionar la construcción minuciosa de la historia, el rol de intermediario desempeñado por los cantos en mitad de los textos en prosa, ciertas formulas fijas para dar inicio y concluir la narración, la noche como atmósfera inigualable para contar, recitar poemas y cantar. En lo referente a la rima es necesario acotar que la misma casi no existe en los textos de los pueblos del África tropical. Pero en aquellas culturas influenciadas por el Islam, como los Somalíes y los Swahalis del África oriental, los Fabilia de Argelia y los Peuis del Sudán, han experimentado con mucha creatividad la rima, notándose, de manera nítida, la influencia estilística de la poesía árabe clásica.

La poesía tradicional de África tiene como eje de inspiración la vida cotidiana y las fuerzas superiores que rigen el mundo, la naturaleza, los animales y al hombre. Esta poesía, si se quiere, de carácter sagrado tiene su espacio durante los ritos religiosos, en las ceremonias de las sociedades secretas y en el culto a los muertos. Este tipo de poesía sagrada representa en ciertos aspectos la columna vertebral del ser interior del hombre africano ya que la misma expone las meditaciones cosmogónicas y filosóficas sobre la vida, el amor espiritual y la muerte.

La poesía que denominaremos "profana" narra las gestas heroicas, las tribulaciones amorosas y las fábulas. Se entona durante las competencias deportivas o durante la reunión del grupo entorno al fuego, teniendo como telón de fondo la sobrecogedora y misteriosa noche africana. Es una poesía que busca dejar una moraleja, una enseñanza que sirva para vida mundana. Es una poesía ideal a la hora de transmitir la historia, para educar en los individuos valores consustanciales con la estética poética. A diferencia de la poesía sagrada, la poesía profana no se plantea una meditación trascendente sobre la existencia más bien se conforma con hurgar en la cotidianidad hasta encontrar la belleza del verso.

En África por supuesto encontramos de igual modo una poesía que se podría de etiquetar de "culta", es decir, la que es creación exclusiva de los profesionales de las palabras y las cuales están relacionadas con las poderosas castas de imperios esclavistas o feudales. Poesía ligada a una clase aristocrática. Un ejemplo de este tipo de poesía se encuentra en las grandes epopeyas sudanesas y suajilis, en este mismo renglón tenemos las poesías en honor de los faraones egipcios, a los emperadores de Etiopía y de los reyes de Ruanda. Al lado de esta poesía culta se encuentra la del hombre común, la que metaforiza las pequeñas vivencias de todos los días.

La música esta estrechamente ligada al quehacer poético. Los poetas africanos son cantores naturales o se convierten en cantores con esfuerzo y dedicación. Los instrumentos que utilizan son el arpa o Kora, la cítara, el violín de dos cuerdas, las guitarras, tambores o pandereros. En muchas regiones cada poeta crea sus propias melodías para acompañar sus poemas; en otras la música se transmita junto con el texto de generación en generación. Entre los Yoruba de Nigeria, los poemas, además de ser cantados, pueden ser interpretados con los tambores. Por su parte los Tuareg del Sahara tienden a menudo a recitar los poemas que a cantarlos.

Cada pueblo del África posee un estilo particular para abordar la poesía. Uno de los pueblos más destacado quizá sea el Yoruba. Los Yoruba son un pueblo que en la actualidad esta conformado como por quince millones de personas que habitan principalmente en Nigeria occidental. Constituye uno de los grupos étnicos más importante del África.

Los Yorubas cultivan una poesía de uso práctico. Así por ejemplo tenemos los “Oriki”, que son nombres de alabanzas, frases poéticas para describir y elogiar a los dioses y a los hombres. Cada Yoruba posee un Oriki que va coleccionando en el recorrer de su existencia y que esta ligado con su creador, que lo identifica, debido a que en él expresa su condición social, su estirpe, sus hazañas. Así mismo los Yoruba tienen la poesía oracular que esta a cargo de una casta de sacerdotes llamados "babalawos". El cuerpo de profecías que conforma el oráculo de Ifa en dieciséis secciones principales llamadas "Oddu".

Por su parte los cazadores Yoruba tienen una forma poética denominada "Iyala", que son canciones acerca de los animales. También tiene una serie de poesías que son una especie de sortilegios para conjurar enfermedades, a los enemigos etc.

Los temas esenciales en la poesía anónima africana son los mismos temas que trata la literatura en el mundo: el amor, la muerte, la soledad, las fuerzas de lo oculto, el mundo natural y cotidiano, la guerra, los sueños y el hombre como tema de primer orden. Hay como un énfasis subrayado en retratar a través de la palabra poética los estados espirituales por los que atraviesa los individuos en determinadas circunstancias, la poesía trata de reflejar las preocupaciones metafísicas del hombre, sus anhelos más íntimos e intensos.

A pesar de que una nueva civilización africana se forja en las ciudades modernas, la poesía tradicional conserva su vigencia en una buena porción de zonas rurales.

Mucha de esta poesía oral se ha convertido en materia de estudios para la etnografía. De manera lenta y sistemática se ha ido transcribiendo como una manera de preservar un caudal espiritual único de la humanidad. Al transcribir la poesía oral esta pierde mucho de su encanto y de su estética, a pesar de ello es imprescindible llevarla al papel para que la gente en el occidente comience a internarse en un arte ancestral y que tiene como función principal preservar la memoria colectiva no como un hecho estático e inanimado, sino como un asunto movible y vivencial tratando de alcanzar en primer lugar una sabiduría práctica para sobrevivir y en segundo termino tratando de aprehender a través de la palabra poética la belleza del mundo no siempre sencilla de percibir sin haber educado el corazón a través de la palabra.

Adentrarse en la poesía anónima de África es una experiencia extraordinaria. Por ejemplo el poema Llora mi Corazón perteneciente a los Kabilia, grupo étnico del este argelino y de lengua beréber, es una pieza poética de gran sencillez, pero con una delicada exquisitez:

Llora mi corazón, lo abruman males múltiples

Tijeras lo cortan:

Fiebres, dolores, mal en el costado.

Llora mi corazón, está extraviado

Por la muchacha esbelta como una palmera,

Cuyos cabellos caen sobre su espalda.

Pero tendré pronto mi revancha

y la sorprenderé.

Entonces, cara a cara, nos reconoceremos.


El poema Amante Ausente de los Bantú, conjunto de pueblos del África central es también de gran simplicidad, pero con una elaboración más compleja de las metáforas:

Las lejanas montañas te ocultan de mí,

Mientras se me enciman las cercanas

Si yo tuviera un pesado martillo

Para aplastar las montañas cercanas.

Si yo tuviera alas como un pájaro

Para volar sobre aquellas más lejanas.


Existe un poema Zulú, pueblo del África del sur que durante largo tiempo ofreció feroz resistencia a los invasores europeos, en el que se muestra la pugna amorosa con una exactitud si se quiere brillante, debido a que, además, mezcla reflexiones profundas y cotidianas:

El cuerpo muere, el alma sigue joven

El alimento servido desgasta la vasija

Ningún leño conserva su corteza cuando envejece

Ningún amante está tranquilo

Mientras llora su rival.


En un largo poema Monzón y el rey de Kore, que narra la epopeya de Segú, perteneciente a los Bambara de Malí, hay un fragmento hermoso de amor femenino:

¿Cuántas mujeres enamoradas han desafiado

las tinieblas de la noche, y marchando contra sus deberes,

arrastrando su honor por el barro,

han ido a buscar al hombre de su alma,

el que ellas hubieran querido desposar?

No soy sino una más.

Vengo sin vergüenza a golpear en la puerta de tu corazón.

Ábrela para que yo entre, o hazme apuñalar

Para al menos morir entre tus brazos.


También existe una canción en amárico, idioma más importante de Etiopía, titulada Calzones de viento y la cual cantan las mujeres mientras trabajan, que trata sobre el amor inútil. En la canción se menciona a Gondar, capital de los reyes etíopes y la provincia de Etiopía llamada Shoa:

Calzones de viento y botones de granizo

Ni un terrón de la tierra de Shoa, en Godar nada quedó

Una hiena atada con una correa, llevando un pedazo de carne en su boca

Un poco de agua en un vaso dejado junto al fuego.

Una porción de agua arrojada al hogar.

Un caballo de niebla y un paso crecido

Inútil para todo, útil para nadie.

¿Por qué estoy enamorada de un hombre como él?


Con respecto la muerte hay un espléndido poema Kuba, pueblo del Congo Central, conocidos también con del nombre de bakuba, es muy apreciado por su arte, que sintetiza de alguna manera esa concepción de los pueblos africanos sobre la vida y la muerte:

No hay aguja sin punta penetrante

No hay navaja sin hoja afilada

La muerte llega a nosotros de muchas formas.

Con nuestros pies andamos por la tierra del chivo

Con nuestras manos tocamos el cielo de Dios

Algún día futuro, en el calor del mediodía,

seré llevado en hombros

a través del pueblo de los muertos

Cuando muera, no me entierren bajo los árboles del bosque,

le temo a sus espinas.

Cuando muera, no me entierren bajo los árboles del bosque,

le temo al agua que gotea.

Entiérrenme bajo los grandes árboles umbrosos del mercado

Quiero escuchar los tambores tocando

Quiero sentir los pies de los que bailan.


Otro género, si se le puede denominar así, a los que son muy afectos los pueblos africanos es el proverbio. Los proverbios constituyen pequeñas joyas de sabiduría atávica transmitida oralmente. Poética del vivir. Son muletillas utilizadas en la vida diarias y nacen como producto de la experiencia, siendo los ancianos los principales transmisores de proverbios. Vayan algunos como ejemplo:
· ·  El hombre se hace hombre por los otros (Tsonga).

· ·  El hombre paciente sigue cociendo una piedra hasta que bebe su caldo (Peul).

· ·  Los hombres mezquinos son tan comunes como los árboles en el bosque (Yoruba).

· ·  Cuando no hay ancianos, el pueblo se echa a perder. (Yoruba).

· ·  El agua del río corre sin oír al hombre que tiene sed (Kikuyu).

· ·  La mujer es un agua fresca que mata, un agua poco profunda que ahoga (Peul).

· ·  El que quiere miel tiene el coraje de afrontar las abejas. (Wolof).

El toro magnífico. Poesía africana anónima (Dinka, pueblo nilótico de Sudán). Traducción: Rogelio Martínez Fivee. http://www.webislam.com/?sec=bei&d=ls&v=Poes%EDa
Mi toro es blanco como el pez de plata del río.

Blanco como la trémula grulla en la orilla del río.

¡Blanco como la leche fresca!

Su bramido es como el trueno del cañón turco

en la escapada de la orilla.

Mi toro es oscuro como la nube de lluvia en la tormenta.

Es como el verano y el invierno.

Una mitad de él es oscura como la nube de tormenta,

la otra es clara como la luz del día.

Su lomo brilla como el lucero del alba.

Su frente es roja como el pico del cálao.

Es como una bandera, llamando a la gente desde la lejanía.

Mi toro se parece al arco iris.

Le daré de beber en el río.

Con mi lanza arrojaré al enemigo.

Que le den de beber a sus rebaños en el pozo.

El río nos pertenece a mí y a mi toro.

Bebe, toro mío, del río; estoy aquí

para protegerte con mi lanza  del leopardo. 

Una exposición en curso: Africa Remix

Exposición itinerante

· Düsseldorf, Museum Kunst Palast: 24 de julio-7 de noviembre, 2004

· London, Hayward Gallery: 10 febrero-17 abril, 2005

· Paris, Centre Georges Pompidou: 25 mayo-8 agosto, 2005

· Tokio, Mori Art Museum: 27 mayo-31 agosto, 2006

En la actualidad se están considerando otros espacios de exhibición en Mali, Sudáfrica y América del Norte.

Curador en jefe: Simon Njami (vive y trabaja en Paris)

Equipo curatorial

· Jean-Hubert Martin (director general del Museum Kunst Palast)

· Roger Malbert (curador de la Hayward Gallery)

· Marie-Laure Bernadac (asesora de arte contemporáneo del Louvre y curadora del  Centro Georges Pompidou)

· David Elliott (director del Mori Art Museum)

· Els van der Plas (asesoría artística, La Haya)

Participantes: 88 artistas de 25 países de África y la diáspora

Obras presentadas: 137, creadas en los últimos 10 años, entre ellas algunas especialmente para esta exposición. Pintura, dibujo, escultura, ensamblados, instalaciones, video y fotografía, diseño de mobiliario, música, literatura y moda.

Catálogo (publicado por Hatje Cantz Verlag)

Prólogo: Thierry Desmarest, Bruno Racine, Olivier Poivre d'arvor, Alfred Pacquement

Introducciones: 

· Marie-Laure Bernadac. Observaciones sobre ‘la aventura ambigua’ del arte contemporáneo africano
· Simon Njami. Caos y Metamorfosis
Ensayos:

· Jean-Hubert Martin. La recepción del arte africano contemporáneo y su evolución.

· David Elliott. África, exposiciones y miedos del negro...
· Abdelwahab Meddeb. Africa comienza en el norte... Conversación con Marie-Laure Bernadac
· John Picton. Made in Africa
· Jean-Loup Amselle. Africa
· Clémentine Deliss. El multiplayer: iniciativas de artistas y el rol del curador
· Simon Njami. I: Identidad e Historia. II: Cuerpo y Espíritu. III: Ciudad y Tierra. IV: Modas, diseño y música

· Lucy Duran, Ah-Freak-lya. Para una percepción de la música Africana contemporánea
· Thomas Boutoux et Cédric Vincent. "Africa Remix" Sampler
· Manthia Diawara. La autorrepresentación en el cine francés
· Hudita Nura Mustafa. La moda y la idea de África
· Bernard Müller. Cuando caen las máscaras... La performance como manifiesto de una nueva generación de artistas africanos contemporáneos.

· Charlotte Boudon et Marie-Christine Eyene. Biografías de los artistas


Según Simon Njami, la muestra interroga qué es el arte africano contemporáneo y qué podemos ver y mostrar hoy acerca de él luego de todas las experiencias que tuvieron lugar en Europa. ¿Existe alguna definicion viable? ¿Está lejos o cerca de la aproximación occidental? ¿En qué sentido? El curador ha expresado que no pretende traer respuestas sino hacer surgir preguntas que no hayan surgido antes, así como hacer foco sobre la magia de una obra de arte, presentada dentro de un concepto curatorial que da un panorama de lo que África podría ser hoy, en qué podría devenir mañana su arte y que está perdido entre el África antigua y la actual. Según Njami, lo que se sabe es que estamos intentando escapar a las numerosas trampas relacionadas con la visión general del África.


La muestra, ricamente diversa, refleja la escena vívidamente artistica de África y las comunidades africanas fuera del continente. Incluye obras de artistas internacionalmente renombrados como los expositores de Documenta David Goldblatt, Bodys Isek Kingelez, William Kentridge, Pascale Marthine Tayou y Yinka Shonibar, quien recibió recientemente la nominación al Turner Prize; otros participantes adquirieron un lugar en el mercado artístico internacional a partir de su inclusión en la muestra Magos de la Tierra: Frédéric Bruly Bouabré, Chéri Samba, Bodys Kingelez. También se han incluido trabajos de artistas autodidactas como Fernando Alvim, Fernando A. Mabote (también conocido como Titos) y Abu-Bakarr Mansaray. Excepto el caso de Gera, fallecido en 2000, la muestra sólo comprende obras de artistas vivos. Dos de los artistas de mayor edad nacieron en 1923: el artista gráfico Bouabré y el escultor Jackson Hlungwani; dos de los más jóvenes son Michèle Magema (1977) y el fotógrado N’Dilo Mutima (1978).


Para la selección, Njami realizó varios viajes a través de África, de los que acusa la enorme diversidad entre la joven generación de artistas africanos. El atributo “Remix” intenta significar un nuevo barajar de cartas para mostrar que la presente situación es de carácter híbrido y reflejo de la globalización. Muchos artistas viajan muchísimo; otros tienen varios lugares de residencia repartidos entre África y otros continentes. Esta es una de las razones por las que la muestra no distingue entre artistas residentes en África y aquellos en la "diáspora".


Según Jean-Hubert Martin, Africa Remix es también una respuesta al desacuerdo que provocó la Documenta 11 en tanto al menos la mitad de los curadores han estimado insatisfactorio el pequeño número de artistas africanos incluidos por Okwui Enwezor, su curador.


La muestra enfoca la “presencia del presente” y el vínculo entre arte y vida reflejado por cada trabajo, conceptualmente, estéticamente y formalmente. Se pregunta: Qué podemos entender por arte africano contemporáneo? Se pueden definir artistas en función de un geografía –el continente africano- donde ciertamente muchos de ellos ya no viven? Existe una cultura africana para un territorio inmenso de civiliaciones y religiones múltiples, que además se ha mestizado con culturas extranjeras? Una misma historia colonial reciente reune el trabajo de estos artistas? 


Temáticamente, la exposición se divide en tres secciones: 

HISTORIA E IDENTIDAD


Las independencias se acompañan de un gran movimiento filosófico y artístico: la “Negritud”, entre cuyas figuras seminales se cuenta el poeta Léopold Sédar Senghor, presidente de Senegal. En 1966 tiene lugar en Dakar el I Festival Mundial de Artes Negras. Desde los 80, tras las numerosas crisis economicas y políticas que Africa sufre, los artistas africanos trabajan de manera más individual. Muchos viven en Occidente e incluso nacen en la diáspora africana en Europa. Así comparten un número de problemáticas: la cuestión de la identidad, noción que devien compleja en un mundo mediatizado, la violencia que afecta al Africa, la globalización, los ritos religiosos... Interrogados para la muestra acerca de su estatuto como artistas africanos contemporáneos, en su mayoría responden que poco les importa la etiqueta que se les cuelgue al dorso. La única cosa que comparten es el deseo de que su trabajo sea visto. Los artistas incluidos en este apartado reflejan las incongruencias culturales así como una comprensión de la nacionalidad. Cuestiones: la memoria personal, la identidad, la memoria colectiva y la historia. Se podría definir la identidad como un “estando-en-el-mundo”. La cédula de identidad no informa sobre lo que somos sino más bien de donde venimos. Esta identidad reenvia a una identificación por relación a un todo: la nación. La primera de estas nociones es la que participa en la construcci’on de las naciones africanas modernas que emergen en la turbulencia de la historia del siglo XX. EL Africa actual no es mas que el fruto de una historia corregida por otros, en la creencia del colonizador de una imposibilidad del Africa para pensarse. En el albor de las indepnedencias, hay una afirmación colectiva donde la identidad africana o árabe parece ser la palabra de orden. En los 80, la cuestión ya no es elaborar una Africa post-colonial sino definir el lugar de Africa indivisa en un contexto más global

Mounir Fatmi. 1970, Tanger, Marruecos. Vive en París y Tanger

Obstacles o L'homme sans cheval. 2003-2005. videoinstalación. Obra en evolución en la que trabaja hace cuatro años. Entiende el obstáculo para el salto a caballo como privado de su función y entonces devenido escultura, tan frágil que un simple movimiento en falso la puede tumbar. Este sentimiento de temor al fracaso reenvia al público a las exigencias de una sociedad que valoriza la performance, una sociedad que demanda siempre ir más lejos, más alto, más rápido no importa a qué precio. La obra apunta a los obstáculos que los artista africanos encuentran para expresarse, sea por las censuras nacionales o en el deseo de desprenderse de una “particularidad africana” que a veces el público espera de su trabajo.

Yinka Shonibare. 1962, Londres, Gran Bretaña, de origen nigeriano. Vive allí

Victorian Philantropist’s Parlour. 1996-1997. 262 x 540 x 487 cm. Col. Eileen Harris Norton & Peter Norton, Santa Monica, California. Esta reproducción de un salón victoriano altera las piezas textiles del entelado de sus paredes y de los tapizados de su mobiliario para hacer referencia a la identidad africana de un artista inglés de origen nigeriano. El género wax, cuyo motivo impreso son futbolistas negros, es en sí mismo cuestionado en su autenticidad, en tanto producto de los colonos europeos que lo introducen en el mercado africano del siglo XVIII. Tomando símbolos pretendidamente identitarios, el artista pone en valor el mestizaje de culturas y refiere a la realidad colonial subre la que está construida la burguesía inglesa.

Chéri Samba. 1956 Kinto M'Vuila, República Democrática del Congo. Vive en Kinshasa y París. Quizá uno de los artistas africanos más conocidos en Occidente, uno de los primeros “extra-europeos” en ser expuestos en Europa. Participó en Magos de la Tierra. Se quiere :artista popular”, autodidacta que comenzó su carrera exponiendo sus cuadros en la calle, frente a su taller. Sus primeros espectadores y compradores eran sus vecinos de barrios populares de Kinshasa. “Lo que hago todo el mundo puede comprenderlo, por eso llamo popular a mi pintura”. Ellas se inspiran en lo cotidiano. En un primer momento, retoma anécdotas y aventuras del pueblo de “Kin”. Luego, devenido artista internacional, sus telas testimonian una murada sorprendida o crítica sobre el mundo globalizado. “Para mí, una pintura debe ser universal> Puede ser sociocultural o política [...] La forma en que Occidente comprende sus obras es muy diferente de la manera en que la gente las percibe en África”. Las telas expuestas en estamuestra son recientes. Vivamente coloridas, exprsan tanto la violencia de los cambios mundiales (como en El Mundo Vomitando) como la trágica situación de África en La Faillite, o su visión cínica de la igualdad de los pueblos sobre el planeta (Colegio de la Sabiduría). Sus obras denuncian a menudo los reveses del mundo. Se presenta como artista profético: “Mi trabajo es rectificar las conciencias. Soy, de alguna manera,  un mensajero”.

La Faillite. 2003. acrílico s/tela, 200 x 300 cm

Le Monde vomissant. 2004. acrílico sobre tela, 200 x 260 cm

Collège de la Sagesse, 2004, acrílico sobre tela, 200 x 250 cm. CAAC (Contemporary African Art Collection), Collection Jean Pigozzi, Genève

Ingrid Mwangi. 1975 Nairobi, Kenia. Vive en Ludwigshafen, Alemania.

Down by the River. 2001. videoinstalación DVD 22’ loop. Retoma el título de una célebre canción del oeste Americano. El predominio del color rojo acuerda con la descripción de una masacre: el video de un cuerpo flotante, con la cabeza hundida en el agua roja, corre sobre un rectángulo de tierra que sugiere una lápida. Trazado en la tierra, un texto narra cómo la sangre de las víctimas de mezcla y se cuela en el agua de la rivera. “Me sirvo del arte para despertar las conciencias”. Aqui representa la violencia que sacude el continente africano. Esta obra poética se quiere signo de esperanza en tanto el rojo, en África, es símbolo de vida y fertilidad. Su trabajo videográfico ha sido presentado en la sección especial de videoarte africano de Iconografías Metropolitanas, la 25ª Bienal de San Pablo (2002).

Zoulikha Bouabdellah. 1977 Moscú, se crió en Argelia de donde son sus padres. Vive en París. Nacio en Moscu en la época de intercambios frecuentes de este país con la Argelia socialista. Creció en el Museo de Bellas Artes de este pais, donde residia su familia por el trabajo de conservadora de su madre. En 1993, a sus dieciseis años, su familia deja Argelia para residir en Francia. Pronto obtiene el diploma de la Escuela Nacional Superior de Artes de Cergy y solicita la nacionalidad francesa. Se sirve del video y de la fotografía para expresar su doble cultura. “Me siento en simbiosis total en ambas. Se me puede acusar de esquizofrenia! No es grave porque estoy bien en mi piel”.

Dansons (Bailemos). 2003. videoinstalación. Inspirada por un partido de fútbol entre Francia y Argelia en 2002, en que La Marsellesa fue silbada y el partido suspendido. La súbita acusación que recayó en los argelinos afectó profundamente a la artista, dado que quienes habían silbado el Himno habían sido los franceses. Como reacción a este «malestar» de la sociedad francesa, se filmó envuelta en tres panuelos –azul, blanco y rojo- anudados alrededor de sus caderas, efectuando la danza oriental del vientre sobre la música del himno nacional. Agrega que es un trabajo en eco con el de Delacroix, a su Libertad Guiando al Pueblo, y al principio de la pintura occidental basado en la línea horizontal. Dice asociarlo al pensamiento musulmán que está sobre todo en el arabesco. “Es la línea horizontal de la pintura occidental que deviene arabesco y viceversa”.

Michèle Magema. 1977, Kinshasa, República Democrática del Congo. Vive en Neuilly-sur-Marne y París. Llegó a Francia a los seis años para encontrar a su padre, entonces refugiado político.

Oyé Oyé. 2002. videoinstalación. DVD loop 5’. Dos videos enfrentados. En este trabajo la artista se presenta vistiendo el uniforme azul y blanco impuesto por el régimen dictatorial del ex-presidente de Zaire. Caricaturizando la marcha militar, confronta la imagen de su cuerpo cambiado por el del presidente Mobutu Seseko. “Desde que he dejado el Congo, llevo conmigo los recuerdos de los saludos a la bandera, los cantos dedicados al presidente y este uniforme azul y blanco. Esta obra determina la incidencia del poder político del presidente Mobutu sobre mi vida de artista”.

Samuel Fosso. 1962, Kumba, Camerún. Vivió en Nigeria antes de encontrar a su hermano en Bangui, República Centroafricana. A los 10 años de edad era zapatero. A los 13 ingresa al estudio de un fotógrafo como aprendiz. Las independencias africanas se vieron acompañadas por un gusto por la fotografía visible en la apertura de estudios en todo el continente africano en los que se precipitaba la juventud. SF abre su primer estudio hace trece años e inicia, alo margen de su actividad comercial, un trabajo personal alrededor del autorretrato que realiza con restos de películas utilizadas para sus clientes. Se pone en escena en poses y vestimentas a la manera de los zapadores del Congo y envía sus clichés a su familia. Un serie de sus auterretratos en blanco y negro fue mostrada en la sección especial de fotografía africana de Territorio Libre, 26ª Bienal de San Pablo (2004). Desarrolla su trabajo y se pasa al color. La indumentaria y las puestas en escena se diversifican: posa como marinero, travestido de mujer, pirata o jugador de golf. Su obra deviene entonces más crítica: se sirve de su imagen y del disfraz para expresar temáticas identitarias.

Tati Autoportraits. Le chef qui a vendu l'Afrique aux colons. 1997. C-print, 100 x 100 cm. Vestido con una piel y una toca de leopardo, el cuello rodeado de perifollos, fotografiado sobre un fondo de telas africanas, se burla de los clichés occidentales para representar los jefes africanos, al mismo tiempo que alude a Mobutu, ex dictador de Zaire. Esta foto reenvía finalmente al rol de los jefes costureros africanos de la trata negrera precolonial.

Tati Autoportraits. El Pirata. 1997. C-print, 150 x 100 cm

Tati Autoportraits. La Burguesa. 1997. C-print, 150 x 100 cm

Tati Autoportraits. La femme américaine libérée des années 70. 1997, C-print, 100 x 100 cm.

Hassan Musa. 1951, Sudan. Vive en Domessargues, Gard, Francia. Trabaja la pintura sobre grandes fragmentos de tela reunidos. Calígrafo, grabador e ilustrador de libros para niños, ha obtenido su diploma de arte en la escuela de Khartoum, luego de lo cual se traslada a Francia dodne defiende una tesis en historia del arte. Gran conocedor del arte cl’asico y moderno europeo, es profesor y crítico de arte de recistas internacionales. Se define como “hacerdor de imágenes” y no se deja encerrar en una única categoría artística. Bricoleur de la imagen, sostiene que se efectúa esta operación cuando se está en terreno desconocido, cuando no se tiene una respuesta dada salida ya de la historia del arte i de las tradiciones para un situación nueva. “Hace falta entonces inventar los útiles, los métodos y los gestos para hallar la solución”. A la pregunta por su identidad dice ser una “personalidad con cajones”: el cajón de la caligrafía árabe, el de la pintura europea, el de la acuarela china, etc. Su trabajo artístico se nutre de todos estos elementos que hacen parte de él. A propósito de su doble cultura, sudanesa y francesa, la considera una sola: la de la economía de mercado que domina el mundo, se trate de los países occidentales o de África. Así, reivindica el arte clásico europeo como una herencia personal y artística.

Great American Nude. 2002, tinta sobre tela, 204 x 357 cm. Col del artista. Bin Laden con cuerpo femenino y numerosas referencias a la pintura occidental (por ejemplo, el cuerpo es el de un desnudo de Boucher).

Worship Objects. 2003, técnica mixta sobre tela, 274 x 294 cm. Objetos de culto, se representa en el centro de la tela con alas de ángel, protector de la memoria de Sarah Bartman; exhibida como objeto de curiosidad en las ferias europeas de inicios de siglo, los restos de su cuerpo, en frascos, eran aún visibles hasta hace poco en el Museo del Hombre como “especimen etnológico de la raza negra”.

Ghada Amer. 1963, El Cairo. Vive y trabaja en New York

Wallpaper RFGA, 2003, acrílico y bordado sobre tela, 183 x 178 cm. Retoma técnicas artesanales para evocar las actividades tradicionalmente reservadas a las mujeres. Este papel pintado con motivos decorativos florales se revela más virulento de lo que parece pues detras de los entrelazados de los hilos esconde una escena erótica entre mujeres. Tomada de revistas pornográficas, crea una incomodidad no atendida y revela el tabú de la homosexualidad femenina. Por la sobreimpresión de motivos y el uso del bordado, elabora una estética de lo oculto, de lo íntimo. Su trabajo se ocupa del estatuto de la mujer interrogando las representaciones del universo femenino.

Myriam Mihindou. 1962. Libreville, Gabon. Vive y trabaja en Rabat, Marruecos.

Folle, 2000 (Loca). Video en DVD. Proyectado en el suelo, el video sigue el hesitante va y viene de dos piernas sobre una falla. Expresando las dificultades del pasaje de un territorio a otro, sea geográfico o metafórico. Simboliza el miedo a lo desconocido, lo diferente, lo otro. El pasaje de la frontera está ritmado o ritualizado por los movimientos repetidos de los pies. La cuestión del límite, en el corazón del trabajo de la artista, interroga aquí el rol social y cultural del rito de iniciación.

Julie Mehretu. 1970, Addis-Abeba, Etiopía. Vive y trabaja en New York. 

Enclosed Resurgence, 2001. Tinta y acrílico sobre tela, 122 x 152 cm. Abstracta a primera vista, revela una superposición de dibujos, planos y líneas que sintetizan la estructura de una gran ciudad. Compuesta de planos arquitectónicos de estadios, aeropuertos, centros comerciales u otros lugares que reúnen multitudes, simbolizan una sociedad urbana organizada y funcional. Pero de la pintura se desprende una impresión de caos que evoca, en el efecto esfumado de la líneas centrífugas, una explosión que no deja de recordar el 11 de septiembre en New York, lugar donde la artista vive.

“Con la misma energía que históricamente ha movilizado grupos de jóvenes no conformistas a promover un programa social revolucionario, las dinámicas telas y deisnios de JM evocan el rock-punk, los grafittis urbanos propagandísticos y el Movimiento por la Libre Manifestación desencadenado en Berkeley. Inspirado por impulsos subversivos, antisistema, el modelo conceptual de las pinturas de JM es la relación entre el individuo y la comunidad, el todo. 

Las marcas de JM poseen identidad propia. Como personajes de una narrativa fantástica, ella se desarrolla e integran mutuamente. Ciertas marcas son agresoras, algunas constructuras y otras representan el “todos”. Las narrativas abstractas combinan objetos en movimiento, grafismo vigoroso, explosiones de historieta, rayas a la maneras de sombreados gráficos, formas que evocan hoces y pequenas manchas. JM incorpora un impulso cartográfico en todas sus creaciones: deslumbrantes composiciones de color y línea aplicados a un campo visual dispuesto en capas. Ella también adopta y distorsiona elementos de la cultura del consumo, que van desde revistas populares ilustradas con historietas, a anuncios de publicidad y logotipos de trajes deportivos. Esos diversos elementos se relacionan en una superestructura que sugiere sistemas de movimiento. La tela Congress evoca puertas que se abren hacia una ciudad o un estadio. Los personajes, que tienen rasgos nítidamente urbanos, se reunen para un acontecimiento colosal. Eso ocurre bajo una panoplia de banderas creadas a partir de las banderas de las Naciones Unidas, de la Liga Árabe, de la Unión Europea y de los Estados Unidos. Las banderas son intercambiables y podrían funcionar igualmente como logotipos de un equipo deportivo o como una placa de anuncios. Los gestos expresivos, pequeños dibujos a tinta sobre las capas de resina acumulada, pueden ser vistos como puños erguidos hacia el cielo o como grupos de peregrinos inclinados en oración. La parte superior de la tela muestra una forma que sugiere un tornado, que gira y estalla, resultado explosivo de un torrente de ideas, palabras o tal vez de una exclamación colectiva. Aunque las formas parezcan muchas veces desintegrarse o desmoronarse, el consistente elemento formal de su obra constituye una interacción compleja de precisión y caos. 

Al ser interrogada sobre la existencia de Dios en su obra, JM reconoce la posibilidad de un ser superior de influenciar, controlar y tener un peso en sus actividades.Muchas de las pinturas de JM presentan una forma en la parte superior que presiona la acción que se desarrolla en el centro o en la parte inferior de la tela. La composición refiere a las pinturas y la arquitectura devocional, conduciendo el ojo y la energía de los espectadores hacia lo alto. 

JM también se interesa por aquello a lo que Wassily Kandinsky se refería en La Gran Utopía, cuando habló sobre la inevitable implosión o explosion de nuestros espacios construídos, fuera de las simples necesidades prácticas. ‘El estadio, el Coliseo, el anfiteatro, constituyen espacios metafóricos perfectos, claramente diseniados para ubicar unagran masa de personas de manera altamente democrática, organizada y funcional’, afirma JM. Y tambien, es en esos mismo espacios que sentimos las correintes subterráneas del más completo caos, de la violencia y del desorden. JM se refirió por lo menos a una de sus obras como pintura de propaganda. En sus telas y disenios ella adopta un abordaje visionario, idealista, que denomina ‘lenguaje de resistencia’. Profundamente interesada en los errores que están en la base de nuestras situaciones actuales, ella ubica en primer plano no una utopía fracasada, sino aquello que falló y por qué, y también aquello que vendrá y cómo lo hará. En la elevación y caída cíclica de las civilizaciones, gobiernos y costumbres sociales, JM mapea sin temores el impulso utópico, siempre idealista.”

Wanchegi Mutu. 1972, Nairobi, Kenya. Vive y trabaja en New York.

In Killing Fields Sweet Butterfly Ascend, 2003. Titna y collage sobre hoja de Mylar, 107,5 x 85,5 cm. Collection Jeannie Greenberg Rohatyn, New York. El artista crea personajes femeninos híbridos con ayuda del collage de imagines provenientes de revistas etnográficas, femeninas u eróticas. En esta obra, por el cas, compone la imagen de una mujer mutante y sensual: boca pulposa, busto y cabellera, junto evocan la práctica de la cirugía estética y la tan contemporánea mediatización de la mujer objeto. Esta musa de los tiempos modernos se inscribe en un universo ambiguo y poético que evoca el mundo de la infancia: un juego sangriento se despliega en un campo de mariposas. “Camuflaje y mutación son temas importantes en mi trabajo. Todos llevamos disfraces cuando partimos al combate”.

Wim Botha. 1974, Pretoria, Sudáfrica. Vive y trabaja allí. 

Commune: Onomatopoeia, 2004. Instalación. Recrea el interior de una habitación de Afrikaners. Muebles y busto, tallados en un libro, están suspendidos. Evoca el complejo lugar de los Afrikaners en la sociedad post-apartheid. Su historia de despliega en Africa durante casi cuatro siglos. Pero estos objetos europeos que recuerdan el pasado colonial, no estan enraizados en la tierra africana. El motivo de la hiena, símbolo de maldición, se repite en muchas retomas. Los dibujos representan una jauría de hienas desmenuzando una presa sobre una mesa de disección en el centro del espacio. Expresando la historia sangrienta del apartheid sobre un tema ceremonial, el artista interroga las condiciones de la nacionalidad.

Mohamed El Baz. 1967, El Ksiba, Marruecos. Vive y trabaja en Lille. 

Bricoler l'incurable. Niquer la mort / Love Suprême, 2004.. Videoinstalación. Desde la década de 1990 el artista se ha consagrado a un proyecto experimental llamado Bricoler l'incurable. Cada exposición es un “detalle” de este proyecto, en este caso, la instalación Niquer la mort / Love Suprême, especialmente concebida para Africa Remix. Ella reune imágenes tomadas de los medios, retratos de desconocidos, videos, registros sonoros y un atlas donde las capitales mundiales están representadas como dianas de tiro al blanco. Obra enigmática, en forma de charada, evoca nuestro difícil estatuto de espectador de la actualidad mundial. En este contexto político, el artista interroga el rol de la obra de arte, su proceso de creación, de reciclaje y de exposición.

Jane Alexander. 1959, Johannesburgo, Sudáfrica. Vive en Ciudad del Cabo

African Adventure. 1999-2002. Instalación. Su trabajo, en el que pueden verse figuras humanas con cabezas o máscaras de animales vestidos con trajes occidentales, herramientas para arar la tierra y otros objetos, es otro más entre un número de constructos africanos híbridos, sutiles maneras de cuestionar el significado de la autenticidad y de enfocar sobre discrepancias en el diálogo intelectual, en la supuesta dicotomía entre el continente “exótico” y el Europa “civilizada”.

Andries Botha. 1952, Durban, Sudáfrica. Vive allí 

History has an aspect of oversigth in the process of progressive blindness. 2004. Con esta instalación en la que puede verse un numero de bustos africanos idénticos en un vitrina europea, tras la cual se esconde como contraparte un número de bustos occidentales, el artista señala el incremento de la apercepción cuando la Historia se practica como una simple y homogeneizante mirada panorámica.

Fernando Alvim. 1963, Luanda, Angola. Vive en Bruselas y Luanda.

Belongo. 2003. bordado sobre tela. 201 x 201 cm

We are all Post Exotics. 2004. espejo, lápiz sobre tela, 190 x 190 cm. Utiliza un espejo y así un sutil sentido del humor para guiar al visitante junto al pasado del conocimiento. Cerca del espejo, ubicado sobre un lienzo de gran formato, podemos leer en grandes letras: "We are all post exotics".

Camouflagem-Washington Oyé. 2004. Acrílico sobre tela impresa, 190 x 190 cm

Camouflagem-In God we trust. 2003. Billetes de dólar y letras de bronce sobre tela, 190 x 190 cm

Moataz Nasr. 1961, Alejandría, Egipto. Vive en El Cairo. Pagina del artista: www.moataznasr.com
Tabla. 2003. videoinstalación. Este trabajo, tambien expuesto como representación nacional de Egipto en Territorio Libre, 26ª Bienal de San Pablo (2004), presenta una memoria colectiva que sella la pertenencia a un lugar. En el catálogo de aquella exposición, Martina Corgnati escribía: 


“Hace muchos años que MN viene creando situaciones de sorprendente simplicidad, juegos frágiles de significado y pura belleza, naturalidad y escenificación, visión y silencio. Su inspiración viene, en general, de un dicho, por ejemplo, “un oído de masa, otro de barro”, que significa transformar un oído sordo –a la manera de entra por un oído, sale por el otro. La instalación Un Oído de Masa, un Oído de Pan, Gran Premio del Nilo en la Bienal del Cairo (2001), se basaba en aquel dicho. Por otro lado, Agua, video producido el año anterior, mostraba una bota dictatorial que, a intervalos, disuelve la imagen de varios rostros delicados materializados en su proyección sobre un charco de agua. Rostros que surgen como espejismos, pero son intensamente reales, en el juego evanescente de la desafortunada extensión de agua que los refleja. Así: pisar en los rostros de las personas, sin hacer nada extraño, apenas caminar y ocasionalmente chapotear el agua sucia. MN aprecia cultivar esta paradoja eficaz, basado simplemente en la unión entre diferentes dimensiones, tales como la apariencia y la esencia, como elementos que forman parte de un lenguaje violento y delicado, sensible a los matices, pero sin perder de vista aquellos elementos adquiridos como un todo, desde un punto de vista de Egipto, o mejor dicho, desde un artista independiente que vive en El Cairo. Tabla es la última y una de las mejores expresiones de todo esto: ‘Los vasos vacíos son los que hacen más barullo’. Esta creación también se inspira en un dicho egipcio y la instalación incluye un video y cuatrocientos tambores de arcilla provistos de un sistema de sonido de manera tal que les permita ‘responder’ a la imagen de un atareado músico, que toca una bella y tradicional tabla recamada de madreperla. La música se compone de quince diferentes ritmos que expresan todo el espectro de emociones, desde las notas más solemnes hasta las más suaves. Por otro lado, los tambores de arcilla negra se comportan como actores en una representación. Son masa que responde al ritmo del músico en el video. ¿Cuál es el papel del líder? ¿Cómo puede ser comunicada una idea? ¿Qué significa condicionamiento? Tabla examina la relación entre las opiniones públicas y privadas, entre la cultura erudita y la cultura popular, recorriendo el contraste de los materiales: la belleza de la tabla de marquetería y la rudeza de los tambores de arcilla”
.

Chéri Cherin. 1955, Kinshasa, República Democrática del Congo (ex Zaïre). Vive allí. Su pintura toma temas de la cotidianeidad y actua como comentario de la misma.

Moké: Le début de la fin?. 2001. acrílico sobre tela, 142 x 293. 

Aimé Ntakiyica. 1960, Buryi. Vive en Beersel, Bélgica

Pieces of Cake. 2004. Instalación de sonido y performance inaugural

William Kentridge. 1955, Johannesburgo, Sudáfrica. Vive allí

Sin título (Anamorphic Drawing). 2001. Su dibujo anamórfico retoma un asunto que su obra suele transitar: el artista y la modelo.

Shady El Noshokaty. 1971, Damiette, Egipto. Vive en Cairo

The Tree of my Grandmother's House-The Dialogue. 2001. videoinstalación

Soly Cissé. 1969 Dakar, Senegal. Vive allí.

Le Monde perdu. 2003. dibujo a carboncillo sobre papel, c/u 37,5 x 52 cm

Cheick Diallo. 1960, Bamako, Mali. Vive en Rouen, Francia 

Salón de lectura para Africa Remix. 2004. 22 prototipos de muebles

Ymane Fakhir. 1969, Casablanca, Marruecos. Vive en Marsella, Francia

Un ange passe. 2003. C-prints, c/u 60 x 90 cm. Sus fotografías muestras escenas de la vida cotidiana de la Medialuna Fértil.

Abu Bakarr Mansaray. 1970, Tongo, Sierra Leona. Vive en Freetown y Harlingen, Países Bajos 

Masterpiece. 2000. dibujo y objeto, un juguete que representa un imaginario medio de locomoción que hibrida helicóptero, tanque de guerra, etc., junto al proyecto para su construcción.

Meschac Gaba. 1961, Cotonou, Benin. Vive en Amsterdam

Boulangerie Africaine. 2004. videoinstalación. Cámara: Anselme Hounkpatin, Cotunou, Benin. Panes dorados, plateados y horneados.

Marlene Dumas. 1953, Ciudad del Cabo, Sudáfrica. Vive en Amsterdam

Blindfolded. 2001. tinta sobre papel, c/u 35 x 29. Serie de dibujos que “retratan” un número de ajusticiados.

Zineb Sedira. 1963, París, de origen argelino. Vive en Londres

Father, Mother and I. 2003. videoinstalación de tres pantallas en las que puede verse a los padres de la artista relatando las instancias por las que se trasladaron de Argelia a Paris y su situación actual.

Willie Bester. 1956, Ciudad del Cabo, Sudáfrica. Vive allí

For those left behind. 2003. metal reciclado, 212 x 145 x 460 cm. Su trabajo pone en ejercicio un ojo citadino crítico: sus esculturas a partir de desechos muestran el poder policial.

Yto Barrada. 1971 París. Vive en París y Tanger, Marruecos

The Strait Project. 1999-2003. C-prints

CIUDAD Y CAMPO


Esta sección comprende instantáneas poéticas y a veces melancólicas de la vida cotidiana “africana”, creadas en muchos casos por artistas de la fotografía cuyas cámaras abren una imagen caleidoscópica de la realidad. muestran un número de modelos arquitectónicos de fantasía que expresan utopías urbanas en una variedad de formas artísticas. Otros han realizado complejas instalaciones y pinturas que representan la ciudad como un lugar tanto de libertad como de fracaso. Esta sección pone en escena nociones contradictorias en apariencia, a menudo opuestas: esta oposición, en Africa, se percibe quizá algo artificial. La ciudad es una aberración de la tierra: en África, salvo excepciones, no hay mas que la capital que reemplaza las funciones orgánicas de una ciudad. La ciudad africana es un conglomerado de sensibilidades, de humanidades y de percepciones; por ella convergen los habitantes de las ciudades que han decidido instalarse allí provisoriamente. Como en el caso de los que parten al extranjero, no se trata más que de un paréntesis necesario que a veces puede durar una vida entera. Los artistas africanos que viven en su tierra natal o lejos de sus orígenes, son todos náufragos voluntarios. En este exilio interior no existe ciudad o campo sino una tierra natal que funde todo y retorna al equilibrio inicial.

Hicham Benohoud. 1968, Marrakech, Marruecos. Vive allí. Profesor de artes plásticas, desde hace poco tiempo se ha consagrado plenamente a la fotografía.

La salle de classe. 1994-2001, gelatina de plata, c/u 35 x 24 cm. “Para este proyecto pedi a mis alumnos que posaran en un espacio reorganizado. Finalmente capte imágenes insólitas cuya especificidad era la de ser totalmente inventadas”. Antes de hacerlos posar, diseñó sus posiciones y las de los objetos que deseaba verlos manipular. Extrañas puestas en escena que revelan el poder del rofesor sobre los alumnos y más ampliamente el tema del poder social. “En Marruecos la cuestión del poder es omnipresente. Por ello entiendo el poder de la religión, de las tradiciones, de la figura paterna, del hombre en general. El Francia el poder es más difuso. No digo que sea forzosamente igual para todos, sino que por pequeño que sea, cada individuo posee su arco de poder. Así se habla del poder de los niños sobre sus padres, lo que no es visible en Marruecos”.

Balthazar Faye. 1941, Dakar, Sénégal. Vive y trabaj en Paris. Es senegalés y alemán. Privilegiando la utilidad por sobre la ornamentación, diseña muebles por su línea sobria. “Intento crear muebles y objetos simples y cálidos, despojados, donde las raras ornamentaciones vienen de la materia del objeto, de su piel, y que esas ornamentaciones tengan un sentido o una función descifrables”. Trabajando en la fabricación de muebles tanto en Europa como en África, atiende las muy diversas experiencias de trabajo que cada lugar encarna cuando se trata de diseñar un objeto para dos maneras de producirlo totalmente diversas. En Europa, es totalmente industrializada y tecnológica. En Africa, él reune alrededor de la pieza a producir diversos cuerpos de oficios: ebanistas, fundidores, etc., que jamás han trabajado juntos. El resultado, más artesanal, revierte el concepto tradicional europeo de diseño: los muebles, realizados en serie, jamás son identicos en relación al prototipo. Para el artista es ésto lo que les da su verdadero valor.

Bar musical pour Africa Remix, 2004. “Se comunica mucho sobre los diseñadores, pero muy raramente sobre aquellos que, con medios límites y en condiciones sumamente precarias, modelan y realizan sus ideas. He querido pues casar la fotografía y el mobiliario para rendir homenaje a esos artesanos y testimoniar a mi manera su creatividad. Amo que los objetos cuentes su propia historia y a traves de ella la de los que los fabrican”

Aimé Ntakiyica. 1960, Buryi. Vive en Beersel, Bélgica

WIR, 2003. C-prints, backlight rotativo. c/u 104,5 x 157,5 cm. Se muestra a sí mismo en una variedad de autorretratos en trajes nacionales europeos.

Titos (Fernando Agostinho Mabota). 1963 Maputo, Mozambique, vive allí

Plane. 2001, madera, telas, latón, bambú, 320 x 314 x 180 cm. Ha ensamblado un avión completo con piloto a partir de numerosos objetos recolectados en la ciudad y en la jungla de Mozambique. 

Gonçalo Mabunda. 1975, Maputo, Mozambique, vive allí

Utiliza armas recolectadas luego de la Guerra civil –revólveres AK 47, lanzadores de cohetes y granadas de mano- para sus 

Eiffel Tower. 2002, 200 x 150 x 150 cm

Chair. 2003, 130 x 130 x 130 cm

El Anatsui. 1944, Anyako, Ghana. Vive en Nsukka, Nigeria

Representa el caso de los artistas africanos que asisten a las escuelas académicas de Bellas Artes recientemente creadas en los países que nacen de los acontecimientos independentistas de la década del 60.

Sasa. 2004. Enorme textil (640 x 840 cm.) realizado con tapas de aluminio para botellas y alambre de cobre.

Patrice Felix Tchicaya. 1960, París. Vive allí; una parte de su familia es del Congo

Fin de Cycle. 2000-2001. videoinstalación

Otobong Nkanga. 1974, Kano, Nigeria. Vive en Amsterdam, París y Nigeria

Serie Stripped Bare. 2003. C-prints, c/u 50 x 80 cm. Construcciones precarias y semiabandonadas en el paisaje africano.

Dilomprizulike. 1960, Enugu, Nigeria. Vive en Lagos

Waiting for Bus. 2003, técnica mixta, altura aprox. 180 cm. Video: desfile de indumentaria realizada con  material reciclado y desechos; es uno de varios artistas que enfocan una serie de complejos precesos de reciclado que transforman la basura de la civilización en nuevas formas estéticas.

Guy Tillim. 1962 Johannesburgo, Sudáfrica. Vive en Durban y París

Kunhinga Portraits. sin fecha. C-prints, c/u 49 x 65,5 cm. Retratos del pueblo africano

Kingelez
La Ville de Sète en 3009. Modelo arquitectónico de fantasía que expresa una utopía urbana.

Allan de Souza. 1958 Nairobi, Kenia, vive en Los Angeles. Sus fotomontajes suponen la capital como lugar de reunión de la nación sin distinción de etnia ni fortuna, del cual la ciudad es una escenografía fabricada.

The Goncourt Brothers stand between Caesar and the Thief of Bagdad. 2003, C-print, 15 x 49,5 cm.

Everything west of here is Indian Country. 2003, C-print, 50,8 x 127 cm.

A blurring of the world, a refocusing seconds, minutes, hours, days, maybe years later, with everything put together differently, in ways he doesn't yerstand. 2001, C-print, 50,8 x 119,4 cm.

Santu Mofokeng. 1956, Johannesburgo, Sudáfrica, vive allí

Rethinking Landscape. 1996-2002, gelatina de plata. c/u 50 x 75 cm. Retrata el paisaje siguiendo los restos de las revueltas.

Syay Jack Akpan. 1940, Ikot Ide Etukudo, Nigeria

Chef de la police (3 galons). 1989. cemento armado policromado, 184,5 x 54 x 41 cm

Lara Baladi. 1969 Beirut, Líbano, vive en El Cairo 

Shish Kebab. 2004. Dispositivo de visión de video.

Moshekwa Langa. 1975 Bakenberg, Sudáfrica, vive en Johannesburgo y Amsterdam. Sus trabajos en video fueron presentados en Iconografías Metropolitanas, 25ª Bienal de San Pablo (2002).

Collapsing Guides. 2000-2003, cinta autoadhesiva y collage sobre plástico.

I : 244 x 250 cm; II: 248 x 250 cm; III:  252 x 244 cm; IV:  236 x 234 cm

Bodys Isek Kingelez. 1948, Kimbembele Ihunga (ex-Zaïre), vive en Kinshasa, República Democrática del Congo

La Ville de Sète en 3009. 2000, 210 x 300 x 89 cm. Maqueta de una ciudad de utopía.

Antonio Ole. 1951, Luanda, Angola. Vive allí

Townshipwall No 611. 2004, ensamblado de materiales y objetos reciclados, aprox. 500 x 600 cm, que remedan un conjunto de fachadas.

Romuald Hazoumé. 1962, Porto Novo, Benin. Vive allí 

Bidon Armé. 2004, bidones de plástico, metal, 380 x 110 x 110 cm

Rodney Place. 1952, Johannesburgo, vive allí

Three Cities Triptych (Cape Town, Durban, Johannesburgo). 2000, resina plástica, total 123,5 x 287 cm. Sus pinturas toman como base la cartografía para hablar de la integración sudafricana al gran continente.

Sabah Naim. 1967, El Cairo, vive allí

Cairo Noise. 2004, collage de pintura y hojas de publicaciones, 18 partes, c/u 50 x 65 cm

Zwelethu Mthethwa. 1960, Durban, Sudáfrica, vive en Ciudad del Cabo. Sus trabajos fueron presentados en la sección especial de fotografía africana de Territorio Libre, 26ª Bienal de San Pablo.

Sin título. 2003, C-prints sobre plexiglas, c/u 85 x 108 cm (con marco). Retrata loa habitantes de las poblaciones africanas.


Pascale Marthine Tayou. 1967, Yaoyé, Camerún, vive en Yaoyé y Bruselas

L'urbanité rurale. 2004, instalación que mistura en un espacio habitacional elementos de tradiciones ancestrales con tecnología de punta.

[En Paris, la muestra incluyó trabajos de Tracey Derrick]

CUERPO Y ALMA


El problema de esta sección es la representación. Este par de entidades son inseparables en África. En este contexto se trata más de la cuestión de un alma laica, es decir, del espíritu. El cuerpo no es la única forma en que aparecemos a los otros. Esta sección se ocupa del cuerpo como una matriz de discurso artístico y sobre el género como un tópico mayor en numerosos trabajos artísticos. Cuerpos fragmentados y a veces bizarramente ensamblados como expresiones de ansiedades suprimidas e incongruencias culturales aparecen en trabajos que cuestionan los estereotipos genéricos específicos culturalmente condicionados. Otros aspectos en esta área temática son la importancia de la visión, la autopresentación y los retratos, el fenómeno de la máscara.

Joël Andrianomearisoa. 1977, Antananarivo, Madagascar. Vive y trabaja en Paris y Madagascar. Su trabajo es pluridisciplinar: sus creaciones acuden a la indumentaria, la escultura, la arquitectura, el video o el dibujo. Desde los doce años ha seguido en Madagascar estudios en la Academia de Moda y en el Instituto de Oficios de Artes Plásticas. Tras sus primeros trabajos en el mundo de la alta costura recibió el premio Joven Talento de Antananarivo. A partir de allí estudia arquitectura en París y experimenta la mixtura entre los diferentes campos artísticos en que se inspira. “Aplico el concepto de arqui-costura, formas geométricas radicales, vestimentas-objeto en su mayoría negras. En esta línea aparece también un trabajo excepcional a nivel de los materiales, los tejidos exclusivos”. Sus colecciones de moda son innovadoras y sus desfiles espectaculares. Trabaja frecuentemente para creaciones teatrales, cinematográficas y televisivas, realizando vestuarios y escenografías.

Les Portes, 2004-2005 videoinstalación textil. Compuesta de conjuntos de pantallas negras de diversas dimensiones suspendidas que invitan al espectador a deslizarse entre estas formas geométricas austeras. Por estas puertas de género propone experimentar las estrechas relaciones entre la indumentria y la arquitectura, así como entre el cuerpo y el espacio.

Cyprien Tokoudagba. 1939, Abomey, Bénin. Vive y trabaja allí. Sus pintura refeiren a la religion vodun, nacida en Bénin, a la cual fue iniciado en su infancia. “Cuando era pequeño se me envió a un sacerdote vudú, un maestro de la iniciacion. Una vez allí, no pude dar marcha atrás. Aprendemos cómo hacer magia, cómo utilizar la fuerza de las palabras (...) y los secretos de las plantas. En el vudú, cada familia de iniciados toma uno o varios dioses”. Artista autodidacta, gusta expresarse en el dibujo y la escultura. Su carrera se inicia por un primer pedido de restauración del muro de un templo vudú dedicado al dios Tohoussou. Luego fue nombrado retaurador del Musée d'Abomey. 

Grenouille - Emblème du dieu de l'eau Tohoussou. 1998, acrílico sobre tela, 160 x 206 cm, Musée du quai Branly, Paris. Fiel a la representación tradicional del dios, interpreta la divinidad en un estilo personal donde los signos circulares, símnolos del agua, encuadran la figura. “Para mi el arte es cualquier cosa que venga de lo profundo del ser. El arte es la representación de los pensamientos y del saber”.

Abdoulaye Konaté. 1953, Diré, Mali. Vive en Bamako, Mali. Otro artista también formado en la Academia.

L'Initiation. 2004, instalación, 7 textiles, c/u 265 x 180 cm. Siete formas humanas que metaforizan siete regímenes de creencias en las que se ha sumido el siglo XX.

Jackson Hlungwani. 1923 Nkanyani, Sudáfrica. Vive en Mbhokoto, Sudáfrica

Realiza esculturas en madera sacando partido de las características materials que la pieza a trabajar le ofrece.

Adam and the Birth of Eve. 1985-1989, Madera, 404 x 142 x 87 cm

Tiger Fish (III), 1987-1989, madera, 94 x 470 x 26 cm

Omar D. 1951, Argelia, vive en París y Argel 

Algérie. Portraits, sin fecha, C-prints, c/u 120 x 120 cm. Fotografía de detalle que registran elementos lujosos de la cultura árabe de la Medialuna Fértil.

Paulo Capela. 1947 Ouiz, Angola, vive allí

Che Guevara, sin fecha, ca. 75 x 200 x 200 cm. Instalación a la manera de un altar doméstico.

Eileen Perrier. 1974 Londres, de origen ghanés

Grace. 2000, C-prints, 10 partes, c/u 50,8 x 50,8 cm. Fotografías realizadas a la manera de retratos de estudio, donde, tras la igualdad formal de la composición, todos los modelos presentan diversas características étcnicas y socioeconómicas.

Joseph-Francis Sumegné. 1951, Bamenjou, Camerún, vive en Yaoyé

Les Notables. 2004, altura aprox. 200 cm. Sus esculturas realizadas con materiales de desecho remedan las tallas africanas.

Ernest Weangaï. 1963, República Centroafricana, vive allí

Costume du Nègre, sin fecha, 140 x 90 x 35 cm indumentaria realizada sobre fibras de coco, suspendida sobre un zapato sobredimensionado.

Gera (Mawi Mazgabu). 1941, Tsata, Etiopía-2000, Addis Abeba

Sin título, de la serie Livre des mystères du ciel et de la terre. 1984-1998, tinta sobre papel, c/u 32 x 24 cm

Frédéric Bruly Bouabré. 1923, Zepreguhe, Costa de Marfil, vive en Abidjan, Costa de Marfil. Autoproclamado filósofo de una nueva espiritualidad africana, expresa sus teorías en sus dibujos:

L'invention de la casquette. 1993, dibujos, c/u 11,5 x 16,5 cm

Genèse du missile. 1988, lápiz de color sobre cartulina, c/u 10 x 15

Owusu-Ankomah. 1956, Sekondi, Ghana, vive en Bremen, Alemania

Mouvements N° 33 y 39. 2004, acrílico sobre tela, c/u 190 x 250 cm. Sus pinturas reunen un número de ideogramas y otros símbolos universales, realizados en color negro sobre fondo blanco.

Loulou Cherinet. 1970, Göteborg, Suecia, hija de etíope, vive en Estocolmo

Bleeding Men (*9). 2003, video. Muestra un numero de cuerpos sangrantes en un espacio blanco completamente aséptico.

Barthélémy Toguo. 1967 M'Balmayo, Camerún, vive en Düsseldorf, París y Bandjoun, Camerún

Innocent Sinners. 2004, instalación. Expone un gran numero de sus trabajos pictóricos sobre una estructura de tuirantes y paneles de madera. Sus deformaciones del cuerpo clásico nos hacen pensar en seres mutantes, en los extra-terrestres en que han devenido, metafóricamente, los africanos. El cuerpo deviene una tela virgen sobre la que el artista transpone su visión de nuestra humanidad.

Goddy Leye. 1965, Mbouda, Camerún, vive en Duala y Amsterdam

Dancing with the Moon (*3). 2002, videoinstalación. Pantallas vítreas iluminadas de manera tal que proyectan sus juegos de sombra sobre los límites del espacio que las aloja.

N'Dilo Mutima. 1978, Luanda, Angola, vive allí

Cosmogónicos. Masks I-III. 1997, C-prints sobre aluminio, c/u 80 x 100 cm. El artista acude a distintos objetos para construir sobre su rostros tres pequeñas máscaras.
Hicham Benohoud. 1968, Marrakech, Marruecos. Vive allí

Version soft. 2003, gelatina de plata, c/u 120 x 80 cm. 4 fotos blanco y negro montadas en aluminio, c/u 120 x 80 cm. Autorretratos con diversos objetos pegados al rostro. Esgtos materiales, como imantados por el rostro, traducen la presión de la sociedad sobre el individuo. “Al inicio de este trabajo, respondía a la invitación de residencia de una galería de Bruselas, convocado a fotografiar la ciudad según mi punto de vista de artista marroquí. Formulada así, la propuesta no me interesaba. Ella permitía una reflexión más profunda sobre el hecho de saber si me definía como artista, o como artista musulmán, además africano. Se trataba de interrogar mi cultura y más particularmente el Islam a través de un trabajo artístico”. Utiliza su rostro y su cuerpo como soportes expresivos. Sus imágenes son casi desordenadas: “Siento en cualquier parte que el combate es el espacio donde se sitúa mi obra”.

Abd El Ghany Kenawy. 1969, El Cairo.

Amal Kenawy. 1974, El Cairo. 

Ambos hermanos viven allí

Frozen Memory. 2003, videoinstalación, 2 salas

Richard Onyango. 1960, Kisii, Kenia, vive en Malindi, Kenia

The Prey. Serial III. Vol II.  B&M. 2000, óleo sobre tela, 119 x 159 cm

The Young Man Hides from the Big Woman. Serial III. Vol II. B&M. 2000, óleo sobre tela, 119 x 159 cm

Franck K. Lundangi. 1958 Maquela do Zombo, Angola, vive en París

Pinturas que sostienen una iconografía propiamente Africana

La Maison de Sens. 2003, técnica mixta sobre tela, 162 x 80 cm

Femme à l'enfant. 2003, técnica mixta sobre tela, c/u 162 x 80 cm

Benyounès Semtati. 1966 Oujda, Marruecos, vive en París

Sin título. 1999, figuras pintadas con marcador y crayón sobre papel, recortadas y aplicadas al muro. 

Sin título. 2003-2004, marcador y crayón sobre papel. 30 x 21 cm c/u y 40 x 700 cm total

Georges Lilanga Di Nyama. 1940 Maasi, Tanzanía, vive en Daressalam, Tanzanía.

Sus trabajos en pintura y escultura reformulan imágenes que Occidente considera prototipos del arte africano a partir del interés que demostraron las vanguardias de principios de siglo, con un colorido que las acerca a lo pop.

1992, acrílico sobre madera, c/u 245 x 123 cm

2000 – 2002, madera pintada

Bili Bidjocka. Duala, Camerún, vive en París, Bruselas y Mana/Guyana francesa

The Room of Tears. Pédiluve #4. 2004, instalación de video y sonido, ca. 800 x 500 x 370 cm

[En Paris, la muestra incluyó trabajos de Tracy Rose (TRO, 2000) y Wangechi Mutu (In Killing Fields Sweet Butterflies Ascend, 2003)]

ACERCA DE LA FOTOGRAFIA AFRICANA

NJAMI, Simon. “Un Prisma Lúcido”, en FUNDAÇAO BIENAL DE SÃO PAULO (São Paulo). 26ª Bienal de São Paulo. Representações Nacionais [National Representations]. São Paulo: Fundaçao Bienal São Paulo, 2004, p. 225-227 (la traducción es nuestra).

“Desde hace unos años a esta fecha, la fotografia pasó a ocupar un lugar en el arte contempor’aneo que no deja de presentar algunos problemas conceptuales y éticos. Los precios alcanzados por ciertos tirajes (Andreas Gursky) muestran que el mercado pretende, de una vez por todas, una paridad entre obras de pintura, escultura y fotografía. Ocurre que, al contrario que la obra de pintura o de escultura, la fotografía es reproducible a voluntad, y ni todas las ediciones limitadas del mundo serían capaces de cambiar cosa alguina de su verdadera naturaleza. Depardon, Cartier Bresson, Avedon, Kudelka, Irvin [sic] Penn pasaron por agencias de noticias o publicaciones periódicos antes de convertirse en lo que son hoy. La frontera entre la creación artística, que debe ser una irrupción, y la cobertura de un conflicto (Salgado) no es apenas una frontera estética. Se trata de dos modos casi contradictorios de actuar. La interpretación del mundo por el mirar del fotógrafo no está en cuestión. Como recordaba Malik Sidibé, recientemente agraciado con el premio de la Fundación Hasselblad, no existe fotografía gratuita. La fotografía siempre tiene un objetivo concreto. En África tal vez más que en otros lugares. Esa es la razón por la que predominaron los trabajos documentales o el arte del retrato. La fotografía de estudio, de los años 50-60, que posibilitó a África mostrar al mundo cierta visión de la imagen, desempeña un papel particular en el advenimiento de la fotografía contemporánea en el continente. Pero esa imagen, que fue la más difundida, no es –como acreditan algunos- la quintaesencia de la fotografía africana. Ella corresponde a un período histórico y a prácticas específicas.


¿Será razonable imaginar una fotografía que nos revele la esencia de aquello que podríamos llamar humanidad africana, incluso considerando, por ejemplo, las diferencias reales entre el África del Sur o Mali? No creo. Así como no podría existir fotografía europea o asiática. Si, por el contrario, admitimos que la fotografía es, antes que nada, escritura, entonces será preciso convenir que, como ocurre con toda escritura, la imagen supone una multiplicidad de lecturas e interpretaciones. Si, como afirmamos, la fotografía es lenguaje, en verdad se torna, conforme a las palabras del psicólogo francés Henri Delacroix, ‘uno de los instrumentos espirituales que transforman el mundo caótico de las sensaciones en mundo de los objetos y de las representaciones’. El lenguaje, en su definición, no supone ningún particularismo. Es propio de los seres humanos que tienen en común ese mundo caótico de sensaciones.


Los ocho fotógrafos presentados en San Pablo fueron seleccionados con el propósito de mostrar las coherencias y las rupturas en la fotografía africana a lo largo de varias generaciones. De un fotógrafo a otro tenemos la confirmación de una visión humana y no estrictamente mecánica o social. Cada artista define su propio mundo, un mundo real transformado en territorio particular y personal. Una visión que pone de lado las ideas tradicionales, incluso afirmando, a veces, que las está ratificando. Entre los ocho fotógrafos de esta sección, siete son retratistas y apenas una, Otobong Nkanga, hace una fotografía que se podría calificar de ambientalista. Mas, incluso en este caso, tenemos la oportunidad de descubrir la diversidad que el retrato puede abarcar. Abderramane Sakaly, Mama Casset y Cornelius Augustt trabajan esencialmente en estudio en los años 50 y 60. Samuel Fosso, dos generaciones después prosiguió la experiencia de estudio para conferirle una dimensión personal y egocéntrica que se mostró contradictoria con las prácticas de esos predecesores. Jean Depara, Zwelethu Mthethwa y Eileen Perrier, retratistas también, trabajan con exteriores. Pero mismo esas nociones de exterior e interior ya no quieren decir mucho, pues los grandes fotógrafos de estudio, en su mayoría, trabajaron con luz natural en algún momento de su carrera. Así, la distinción entre esos diferentes autores no se traduce tanto en términos de técnica como de generación y de estética. Sakaly y Mama Casset (Senegal) y Cornelius Augustt (Togo), junto a Seydou Keita y Malik Sidibé, entre otros, pueden ser considerados los precursores de una fotografía africana moderna. En la década de 1950 crearon un estilo que, por un lado, confiere a la fotografía toda una dimensión de ilusión e industria de mitos y, por otro, establece su vocación social y humana.


En verdad, la función de aquellos fotógrafos, cuyo campo de investigación era el estudio, consistía, antes que nada en amplificar la realidad y transformar sus motivos no en aquello que eran sino en aquello que aspiraban ser. Si bien todos, cada uno a su manera, han contribuido a ennoblecer la fotografía practicada en África, los procedimientos son personales y reflejan una verdadera vocación. No en el sentido occidental de prepararse toda una vida para cumplir un destino improbable, sino en el sentido primero del término, de determinación del futuro por el acaso de la vida. Los especialistas podrán escribir muchas obras doctas para explicar esa cosa simple sin aflorarla nunca: la única posteridad que buscaban aquellos trabajadores, aquellos profesionales, era la satisfacción del cliente. Pero es preciso remontar sus respectivas biografías para entender bien de que fue hecha aquella fotografía. Ellos se consideraban artesanos. Y, como todo artesano, si acaso sumaban un toque personal al trabajo, la aprobación del cliente era la única medida de su talento, su único centro de interés. Sea en los retratos de Mama Casset o Sakaly, a imitación de Harcourt, sea en los retratos de identidades de Cornelius, que servían de documentos oficiales, su retribución era la satisfacción del trabajo realizado.


Al contrario de Depara, que es más o menos de la generación de ellos, no frecuentaron boites y bares. La diferencia entre esos hombres “juiciosos” y el fotógrafo zairense está ciertamente en el diferente contexto al que este último perteneció. Kinshasa es, en los años 60, la ciudad de todos los placeres. “Kin-la-joie”, como fue llamada. Los músicos, liderados por el legendario Franco, marcan el ritmo. Y Depara, que bautizará su estudio como “Jean Whisky Depara”, es su cronista oficial. Lo que seduce en ‘el es la afirmación del fotógrafo como artista conciente, que percibimos a primera vista. En especial en los autorretratos, en los cuales lo descubrimos en escenas cotidianas. El autorretrato es un signo que no engaña, pues en una época en la que el cliente es rey, el fotógrafo que opta por fijar un ser que no es otro que uno mismo, es un acto anticomercial. Acto que, unas décadas después, repetirá Samuel Fosso. La fotografía clásica de estudio, esto es, en blanco y negro, alcanza su apogeo en la década de 1960 y entra en un declive irreversible en los años 70. Con la vulgarización de la fotografía, la reproducción en masa de máquinas para el gran público, la aparición del color y el desarrollo de los laboratorios importados de Asia, los veteranos ya no tenían medios para resistir la afluencia de fotógrafos callejeros y de la fotografía personal. Es en ese contexto que Samuel Fosso comienza a trabajar, obligado, como muchos otros fotógrafos de estudio de su generación, a reinventar un oficio en peligro de extinción. Lo que lo distingue de sus predecesores y hace de él un fotógrafo aparte es la obsesión que luego demuestra por su propia imagen. El hecho de ser el único modelo de sus obras podría ser apenas anecdótico si no tuviésemos la impresión de que existe un ego que escapa a Fosso. Natural de Camerún, frecuentemente presentado como centroafricano, se aventura en otras identidades. Como si estuviese dudoso de la suya, o comosi se recusase a entregarse enteramente y se divirtiese en ese juego de escondidas que un mirar superficial cualificaría simplemente de narcisista.


Implícita en el trabajo de los retratistas de los años 60, que revelan los africanos a los africanos, la búsqueda de la identidad se torna explícita en el trabajo de Fosso y en el de Eileen Perrier y Zwelethu Mthethwa. En el África del Sur del appartheid, Zwelethu aprendió la importancia del factor humano. Aprendió la importancia del reconocimiento y de la dignidad y se volvió uno de los pintores más fieles de sierta realidad sudafricana. Los seres que lo atraen son seres comunes, con un cotidiano surreal. Los habitantes de los hostals, cabañas transitorias construidas sin planeamiento en las que muchos pasan la vida, fueron por mucho tiempo motivo de sus fotografías. Pintaba, en colores, sus interiores, en los cuales era posible leer sueños, creencias y aspiraciones. Con dignidad. Siempre la dignidad, como la de los trabajadores de la caña de azúcar que, delante de su objetivo, son como modelos de cuadros clásicos. Los mismos cuadros clásicos que determinaron la vocación de Eileen Perrier. Nacida en el Reino Unido, de padres ganeses, Eileen sintió el desfasaje de que era objeto en su primer viaje a Gana para visitar su familia materna. Sumergiéndose en aquel mundo perturbador, en el cual era al mismo tiempo partícipe y extranjera, acabó por apasionarse por el retrato de familia. Después de inmortalizar tíos, tías y primos, que acababa de descubrir, su ímpetu no disminuyó, y continuó haciendo retratos. Ya se trate de hombres o mujeres –como su propia madre- mostrando sus dientes en la risa, empleados subalternos de una compañía inglesa o viajeros tomados de sorpresa en el rojo anonimato de una estación de tren en París, a través de su joven trabajo tenemos la impresión de ser testigos de la elaboración de una galería de retratos por medio del cual Perrier recrea su propia familia. Una familia al mismo tiempo imaginaria y real, cuyos miembros representarían declinaciones de la misma y de su mundo personal.


Otobong Nkanga no es propiamente fotógrafa, y tal vez por eso su trabajo interesa de modo especial. Artista en cuerpo y alma, formada entre Ife y París, para ella el concepto es superior al motivo. Siempre conservó en imágenes la memoria de sus instalaciones o de sus performances con un rigor técnico y formal que prueba que no es por falta de virtuosismo que trata con tanta libertad la cámara fotográfica. Ella sabe lo que quiere decir fotografiar. Pero, al contrario de los otros, en África o fuera de ella, no considera la imagen obtenida como un fin en sí, y esa actitud por sí sola, merecería ser resaltada. Lo que la interesa sin duda está en otro lugar. En aquello que una fotografía no muestra. Que no puede, por esencia, mostrar. En los intersticios intangibles donde nace la imagen que repentinamente se hace narración. Narración de un país que ella conservó en sí y nos describe como un no man’s land en el cual lo humano sólo es sugerido por los rastros que deja. Una topografía, como lo son los retratos que muestran otras cosas, pero siempre remiten al hombre.


Si existe una cosa que todos estos fotógrafos, más allá de la generación, de los estilos y de las técnicas, tienen en común es la idea de humanidad, propia de los pueblos en los cuales la tecnología y lo virtual no han sustituido aún totalmente el rigor de una palabra cambiada, el brillo de una sonrisa o el calor de un apretón de manos. La fotografía también es eso. Ese prisma lúcido a través del cual podemos reconocernos, sea cual fuere el acaso de nuestra nacionalidad y de nuestro nacimiento. Es la magia de una familia recompuesta”.

ACERCA DE OTRAS EXPOSICIONES

JIMÉNEZ, Carlos. “África como Contenedor”. El País (Madrid). 22 de abril de 2006. Babelia: Crítica.
DE IDA Y VUELTA. ÁFRICA. La Casa Encendida. Madrid. Hasta el 11 de junio
Una exposición en Madrid reúne obras de artistas africanos de cinco generaciones. Pintores como el octogenario Frédéric Bruly Bouabré se enfrentan a obras de jóvenes creadores que usan medios como el vídeo para recoger las realidades de un continente muy diverso.

Empiezo celebrando que la comisaria Danielle Tilkin, en vez de rendirse sin más al impulso de optar sólo por artistas jóvenes o desconocidos, haya decidido incluir en esta exposición a tres figuras históricas tan relevantes como Frédéric Bruly Bouabré, Bodys Isek Kinguelez y Chéri Samba, cuyas obras, además, ya habíamos visto en España. A Bouabré y a Isek Kinguelez, en la exposición África hoy -realizada en 1992 en el CAAM de Las Palmas de Gran Canaria-, y a Chéri Samba, en Formas de disidencia, en la Fundación Miró de Barcelona en 1991. Exposiciones que a su vez debían mucho al éxito mediático y mercantil de Les magiciens de la Terre, la macroexposición realizada en París en 1989, que fue el punto de partida de la construcción de eso que ahora llamamos arte contemporáneo africano. Ninguno de estos antecedentes desautoriza la decisión de Danielle Tilkin porque simplemente las obras de los tres conservan intactas la fuerza e intensidad que atrajeron la atención del mundo del arte cuando se expusieron por primera vez ante la mirada occidental.

El mayor de este trío es Frédéric Bruly Bouabré, un artista marfilense de 83 años, a quien se considera el patriarca del arte africano contemporáneo. Su obra responde a un proyecto de larga duración y gran aliento que puede interpretarse como una versión entre irónica e ingenua del proyecto enciclopédico de la Ilustración. O una perversión del mismo. Kinguelez es de otra estirpe, más romántica que moderna. Él es un artista visionario que, creyendo que la calidad del mundo depende de la felicidad de sus habitantes, estimula o promueve esa felicidad mediante modelos a escala de una arquitectura visionaria que poco tiene que ver con la tradición utópica que se extiende de Piranesi a Archigram aunque sí mucho con las fantasías kitsch o neobarrocas de Las Vegas o Miami. El tercero, Chéri Samba -congoleño como Kinguelez-, un artista crítico que se vale de la pintura para desafiar los cánones de la pintura moderna con el mismo desparpajo con el que desafía los estereotipos que articulan el África imaginaria que las potencias coloniales europeas se inventaron en el momento de su repartición en el Berlín de 1885.


Hay un cuarto artista que puede añadirse sin problema a la lista de los top del arte africano contemporáneo, pero si no lo he hecho de entrada es porque su nombre pone en evidencia problemas en el esquema curatorial de esta muestra. Se trata del surafricano William Kentridge, que se dio a conocer en la Documenta X de Kassel de 1997 con una obra que tematizaba la mala conciencia de los inmigrantes europeos en un país sometido al apartheid, pero también con unos grados de urbanización, industrialización y modernidad poco o nada frecuentes en el resto del África subsahariana. De allí que, tanto por su propia obra como por su contexto, la mera inclusión de Kentridge en una muestra como ésta ponga en cuestión el contenido de la expresión de "arte africano" que, en definitiva, resulta tan imaginaria como el África imaginada por los colonialistas y tan incapaz como ella de reducir a unidad la vasta diversidad de un común denominador geográfico que incluye como un mero contenedor países tan distintos entre sí como Marruecos y Suráfrica, Angola y Nigeria, Malí y el Zaire. O el resto de los países de donde vienen los 20 artistas reunidos en esta exposición, cuyas obras son tan dispares entre sí como sus lugares de origen, de formación artística o de actual residencia.

VIVAN, Itala. “Arte Africano Contemporáneo. Siempre Algo Nuevo”. Mundo Negro. Nº 497 Junio 2005: “Jaque al segundo pulmón del planeta” http://www.combonianos.com/mn/junio/ventana.htm
Africanos en África: 130 telas y esculturas de una veintena de artistas de diez países africanos se reunieron en esta muestra celebrada en Florencia, destinada a abrir ojos y sensibilidades a los trabajos de creación plástica que actualmente se hacen en África.

En el mundo de hoy, en el que el discurso sobre la revisión del canon se da por todas partes, obligando a reconsiderar las valoraciones eurocéntricas de un clasicismo propuesto como universal, una ciudad como Florencia, una de las cunas del Renacimiento, resulta muy asociada a las propias tradiciones y cánones como para poder abrir los ojos a la alteridad que se ofrece en todas partes, tanto en la literatura como en las artes figurativas. Es, pues, una sorpresa agradable descubrir que en el mismo corazón de Florencia, en el Palacio Pazzi Davanzati, se ha desarrollado una muestra que se titula Africanos en África. Arte contemporáneo africano, de los orígenes tribales al nuevo grafismo y al arte popular.

La selección de las obras, llevada a cabo por Luca Faccenda y Marco Parri, comprendía un número importante de piezas producidas por artistas que viven y trabajan en África y, por lo tanto, tenía una marca de originalidad que resulta interesante. Sobre todo si se tiene en cuenta que en Europa sólo exponen artistas que, siendo africanos, viven en Occidente o producen para galerías occidentales. Es decir, artistas que gravitan en el marco del mercado internacional y que viven como trotamundos cosmopolitas. Faccenda y Parri, que declaran no ser especialistas en arte africano, además de dirigirse a algunas colecciones privadas europeas, han ido a la caza de telas y esculturas en el continente africano y de él han traído un botín que exponen con el orgullo y, al mismo tiempo, con la ingenuidad de un cazador que vuelve de un safari ritual.

Así, el material que se presenta a los ojos del visitante atónito (“¿arte contemporáneo africano en Florencia? ¿De verdad?”) y esperanzado (“¡Artistas libres de las trabas de Saatchi&Saatchi, qué belleza!”) resulta visiblemente –hay que decirlo– poco homogéneo en lo que se refiere a su nivel de capacidad expresiva y su sofisticación de lenguaje. Al lado de un artista rico y maduro se encuentran otros que caen en el caligrafismo. Un caligrafismo a veces elegante, como Bernard Asanta de Ghana, y en ocasiones ingenuo –sin llegar a ser naïf–, como es el caso de Nsumbu, del Congo Brazzavillle, o también del senegalés Younouss Gueye, que se abandona a estilos repetitivos y un poco estancos, que parecen más dirigidos a un mercado turístico que a una muestra de arte. Pero es fácil incurrir en tal miopía a la hora de escoger, si no se tienen en mente el cuadro de los lenguajes y de las respuestas expresivas que adoptan los jóvenes y menos jóvenes artistas del continente africano, especialmente aquellos de las áreas francófonas, donde es más evidente la dependencia de los modelos e influencias francesas metropolitanas.

Más atrayentes parecen, por contra, los cuadros, casi obsesivos, poblados de seres sobrenaturales, del tanzano Georges Lilanga, de clara impronta makonde, cuyo estilo es próximo a la gran tradición de escultura de madera de su pueblo. Es innovadora y fértil la solución de verter sobre la tela o sobre la tabla de madera las fantasmagóricas figuras que pueblan su imaginario y que parecen poder salir de las telas para transformarse en extraordinarios comics. No es extraño que los artistas africanos ganen haciendo un salto adelante a la hora de escoger el lenguaje y abandonando los modelos tradicionales para subirse directamente a lo posmoderno, o bien a las soluciones irredentas y agudas del mundo multimedia.

Nigeria, que notoriamente tiene una gran y larga tradición de escultura que se remonta a muchos siglos atrás y que comprende una gran variedad de estilos que han consentido la rapiña europea de obras maestras inolvidables, está ampliamente representada en la muestra y ha mandado artistas que impactan al visitante con objetos chillones y combinaciones que causan estupor, como son ciertamente las obras de Solomon Uwuenwa –presumiblemente, de cultura ibo– que transforma antiguos esquemas rituales en gigantescos totems-juguetes en los que los sobreentendidos irónicos aparecen evidente e interesantes, también con guiños de ojos en comparación con el modernismo europeo. Siempre de Uwuenwa son los peces-torpedo de estruendosos colores acrílicos, eco del trabajo de los artesanos populares, más que del de las cortes de los reinos de Benín y de Ifé.

BIENAL DE DAKKAR www.dakart.org
http://www.au-senegal.com/art_es/biennale.htm
Organizada cada dos años, DAK'ART, la Bienal del arte africano contemporáneo, bajo tutela del Ministerio senegalés de la Cultura, es organizada por un Secretariado General. Su vocación es atraer y consolidar en el continente un marco de promoción de artistas africanos. En las últimas ediciones, DAK'ART ha superado la prueba de acogida de la creatividad, favoreciendo los intercambios y el descubrimiento de artistas y sus obras en la escena internacional.

La parte oficial de la Bienal se compone de seis eventos:

    * Exposición internacional,

    * Las exposiciones individuales

    * La exposición retrospectiva de DAK'ART año 10,

    * El homenaje a Gora Mbengue

    * Los encuentros e intercambios.

La parte «Off», o manifestaciones del entorno, acoge todas las iniciativas privadas organizadas en grupo o individualmente.

“Bienal de Dakar 2002, microcosmos del arte contemporáneo africano”
http://www.afrol.com/es/especiales/13249

En 1992 se celebró la primera iniciativa de la bienal de arte contemporáneo Dak'Art en Dakar, Senegal. Desde entonces, Dakar se ha ido consolidando como la capital africana del arte contemporáneo, llegando a la quinta edición de la bienal en 2002 con un programa en el que se recogen los trabajos de 40 artistas contemporáneos procedentes de 13 países africanos.

La V edición de la bienal, que se ha inaugurado el 10 de mayo y tendrá un mes de duración, se considera como la edición más ambiciosa de la bienal celebrada hasta el momento. Un total de trece países se ven representados en los salones de la bienal durante este mes, hasta su clausura el próximo 10 de junio: Argelia, Benín, Burkina Faso, Camerún, Costa de Marfil, Egipto, Etiopía, Madagascar, Marruecos, Nigeria, Senegal, Sudáfrica y Túnez.

Senegal, el país anfitrión de la muestra es, evidentemente, el que cuenta con una mayor representación de sus jóvenes artistas, con un total de 12: Mansour Ciss, Soly Cissé, Félicité Codjo, Ndary Mbathoï Lo, Gabriel Kenzo Malou, Djibril Ndiaye, Ousmane Ndiaye Dago, Ibrahima Niang, Adam's O'Connor, Moussa Sakho, Mamady Seydi y Amadou Kane Sy.

Tras el país anfitrión, es Marruecos el que cuenta con una mayor representación: Fayssal Ben Kiran, Ali Chraïbi, Hicham Benohoud, Khalil El Gherib, Faouzi Laatiris, Erruas Safaa y Batoul S'Himi son los representantes elegidos del arte contemporáneo marroquí. Otros representantes del arte del norte de África son Zoulika Bouabdellah, Mohamed Ounouh, ambos de Argelia, junto con Fatma Charfi, Nabil Saoubi, de Túnez. Egipto, por su parte, también queda representado gracias a Moastas Nasr.

En lo que se refiere a los jóvenes artistas de África Occidental, además de la nutrida representación senegalesa, Costa de Marfil cuenta con cuatro representantes, Tamsir Dia, Jems-Robert Koko Bi, Justin Oussou Ngoran, Yacouba Touré, al mismo tiempo que los tres nigerianos Otobong Edet Nkanga, Evaritus Chukwuemeka Obodo, Emeka Udemba. Francis Tchiakpe y Dominique Zinkpe, de Benín, junto con Saliou Traoré, de Burkina Faso, son los encargados de ofrecer una perspectiva de las últimas tendencias plásticas en esta zona africana.

Finalmente, a un nivel menor, África Central tan sólo se ve representada con la presencia de los cameruneses Joël Mpah Dooh, Angèle Etoundi Essamba, mientras que el cuerno africano cuenta con un sólo un representante etiopí: Mulugeta Tafesse. Vonjiniaina Ratovonirina, procedente de Madagascar y los sudafricanos Lisa Brice, Rodney Place y Donovan Ward se encargan de ofrecer unas breves pinceladas de las tendencias en el sur del continente.

En total, sólo 13 de los 44 países que conforman el continente africano exponen sus tendencias en la bienal de Dakar, que según sus organizadores, tiene la intención de mostrar al mundo puramente arte africano. A pesar del reducido número de países representados, la actual edición de la muestra se considera la más ambiciosa de las celebradas hasta el momento a lo largo de estos diez años de historia de la bienal.

Según sus organizadores, la bienal de Dak'Art ha intentado mantener un concepto creativo mediante un incremento del papel en el intercambio cultural contemporáneo del continente. El marco de promoción de artistas africanos - tanto del continente como de la diáspora - se centra en aportar el intercambio de creatividad y descubrimientos "necesarios para la ubicación de los artistas y sus obras en la escena internacional".

Este año, los artistas representados ofrecen distintas modalidades en lo que se refiere a los soportes elegidos para sus obras. Es importante el incremento que se puede observar este año, por ejemplo, de obras que traspasan los clásicos soportes - pintura, escultura - pudiendo observarse, así, una gran cantidad de instalaciones y diseños de interiores.

Al mismo tiempo, la edición de la bienal de este año tiene como tema central una problemática cuestión a tratar durante la muestra. El tema concreto es la cuestión del arte africano como entidad dentro del ámbito internacional: ¿Es el arte africano contemporáneo una unidad independiente o es una mera copia de las tendencias internacionales?, es la pregunta que arrojan los organizadores del evento y que se espera que será el tema de debate en los distintos seminarios, charlas y grupos de trabajo que se mantienen durante estos días en la capital senegalesa.

De hecho, las piezas expuestas indican al mismo tiempo respuestas afirmativas y negativas ante la cuestión de que muchas obras africanas están transmitiendo una esencia africana pero no pueden estar desconectadas completamente del contexto internacional.

En relación con este debate, ya se han pronunciado algunos de los artistas que exponen en la bienal, como es el caso de unos de los representantes de Benín, el escultor Dominique Zinkpè, quien subraya la importancia de crear arte africano contemporáneo para una audiencia africana.

Aunque Zinkpé ha expuesto sus obras en Japón, Alemania, Francia y, más recientemente en la Kunsthalle de Berlín, asegura que el "reconocimiento africano es para mí mucho más importante que el reconocimiento de Occidente". Zinkpé está representado en Dak'Art 2002 con dos de sus esculturas. Pero, por otro lado, el reconocimiento siempre es bienvenido independientemente de donde venga.

Zinkpé resalta que su primera necesidad es expresarse: "Yo hago lo que yo siento. No intento satisfacer a la gente a través de roles convencionales. Las cosas bellas existen sólo en nuestros sueños. Esto es realmente lo que me interesa", concluye.

El propio Presidente de Senegal, Abdoulaye Wade, junto con el Ministro de Cultura, fueron los encargados de inaugurar la bienal el día 10 de mayo. La parte oficial de la bienal cuenta con varias exposiciones: Arte africano contemporáneo, Salón de diseño africano, Exposiciones individuales, DAK'ART 10 - una retrospectiva sobre los 10 años de historia de la bienal - y, finalmente, un Homenaje dedicado al reconocimiento de Gora Mbengue.

Al mismo tiempo, y de forma simultánea a la organización oficial, se realizarán en Dak'Art también una serie de eventos paralelos dedicados fundamentalmente al arte africano contemporáneo. Entre ellos, caben destacar los encuentros e intercambios sobre el tema "Creación contemporánea y nuevas identidades", además de una mesa redonda sobre bienales internacionales de arte.

También se espera con interés el desarrollo del Foro de arte digital, junto con los Talleres sobre arte contemporáneo africano y mercado de arte, así como sobre periodismo cultural. Una Muestra de publicaciones de arte y una serie de proyecciones de cine y debate sobre la relación entre el cine y las artes visuales completan el variado programa de la bienal para este año.

5a. Bienal de Dakar (2002)

La edición de este año coincide con la celebración del 10º aniversario de la Bienal.

http://www.universes-in-universe.de/car/dakar/2002/espanol.htm
La parte oficial abarca las siguientes exposiciones:

· Arte africano contemporáneo: (Vea la lista de artistas)

· Salón de diseño africano

· Exposiciones individuales. Curadores: Ery Camara, Bruno Cora, Ngoné Fall

· Dak'Art Year 10. Retrospectiva

· Gora Mbengue. Homenaje

Eventos paralelos: Se llevan a cabo, además, numerosos eventos dedicados al arte africano contemporáneo, entre otros:

· Encuentros e intercambios sobre el tema "Creación contemporánea y nuevas identidades".

· Mesa redonda sobre bienales internacionales de arte.

· Foro de arte digital.

· Talleres sobre arte contemporáneo africano y mercado de arte, así como sobre periodismo cultural.

· Muestra de publicaciones de arte.

· Proyecciones de cine y debate sobre la relación entre el cine y las artes visuales. 


Equipo organizador:

Consejo científico: Presidente: Marie José Crespin. Miembros: Boubacar Barry, Victor E. Cabrita, Habib Diene, Abdoulaye Diop, Baba Diop, Sylviane Diop, Aïssatou Djonne, Iba Ndiaye Diadji, Joëlle Le Bussy, Mauro Petroni, Issa Samb, Jean Charles Tall, Ousseynou Wade

Secretariado general de la Bienal: 

Sec. General: Ousseynou Wade. Asistentes: Fatou Dia Ndiaye Dieye, Mahmadou Rassouloulaye Seydi, Dany Pierre Diedhiou, Youma Fall. Administrador: Mouhamadou Dieng. Secretario: Aïssatou Ngom. Agente admin.: Abdourahmane Sy. Practicantes: Rokhaya Ndaw, Stéphanie Amiot, Mame Moussa Sy 

EL TIEMPO DE ÁFRICA. Departamento de Exposiciones, Madrid. Comisario: Simon Njami
http://www.madrid.org/clas_artes/archivos_museos_bibliotecas/africa/
Organización y Producción:Centro Atlántico de Arte Moderno. Cabildo de Gran Canaria. Comunidad de Madrid. Dirección General de Archivos, Museos y Bibliotecas. Servicio de Museos y Exposiciones

Lugar: Sala Plaza de España, Plaza de España, 8

20 de abril a 31 de mayo de 2001

Patrocinio: La Caja de Canarias

Presentación

El próximo día 19 de abril, a las 20,00 h., se inaugurará la exposición "El tiempo de África", en la Sala de Exposiciones de la Comunidad de Madrid (Pza. de España, 8).

Esta exposición, comisariada por el crítico de arte Simon Njami, ha sido organizada por el Centro Atlántico de Arte Moderno de Las Palmas de Gran Canaria, en coproducción con la Consejería de Cultura de la Comunidad de Madrid. Gracias al esfuerzo de las instituciones, -Centro Atlántico de Arte Moderno de Las Palmas de Gran Canaria y Consejería de Cultura de la Comunidad de Madrid, a través de la Dirección General de Archivos Museos y Bibliotecas, así como a la colaboración de los diversos museos e instituciones-, coleccionistas privados, los propios artistas, que han prestado las obras, y al patrocinio de La Caja de Canarias, ha sido posible reunir y mostrar en España una interesante selección de la creación artística africana en el transcurso del siglo XX.

Contenido


"El Tiempo de África" constituye una muestra de la producción artística contemporánea africana. A través de 52 obras (esculturas, pinturas, dibujos e instalaciones), se pretende suscitar en el espectador un debate que incite a la reflexión sobre la plástica moderna de ese continente, desde su propia esencia, desde una visión cuyo objetivo principal sea África, al margen de referencias y modelos occidentales. Por otra parte, esta exposición contribuye al reconocimiento que en la última década está teniendo el arte africano contemporáneo en el ámbito internacional. Así se refleja en las numerosas exposiciones y en la presencia cada vez más importante de artistas africanos en las grandes muestras internacionales, entre ellas la Documenta de Kassel o la Bienal de Venecia. La obra seleccionada corresponde a 13 artistas africanos: Abogundé, Kamteu, Zlan, Belachew Yimer, Lubaki, Ernest Mancoba, Nzante Spee, Chéri Samba, Pumé, Clément-Marie Biazin, Malangatana, Iba Ndiaye y Berry Bickle. Sus creaciones -cuya realización abarca desde finales del siglo XIX y principios del XX hasta el año 2000-, determinadas por el tiempo y el espacio que habitan, marcan el hilo conductor del arte africano a través de los tiempos. En palabras del comisario de la exposición, "El Tiempo de África" nace de una constante sencilla: no existe continente sin historia. Tratándose de África, la mirada occidental que ha prevalecido durante mucho tiempo, había creado el mito del continente inmóvil. Mito hipertrofiado en el ámbito del arte por los etnólogos y los antropólogos para los que las máscaras y las esculturas de este continente no podían verse sino como objetos de culto y ritual. Así, durante mucho tiempo, a pesar de la influencia sobre los cubistas y el arte moderno occidental, la creación africana ha sido relegada a un rango de accidente, de producción inconsciente porque no encaja en el concepto del arte por el arte. Para denunciar esta visión monolítica y simplista me ha parecido importante concebir una exposición que trazara una línea entre las producciones de ayer y las de hoy, línea que hará aparecer una visión, una estética y una concepción del arte propias de este continente, con el fin de salir de las definiciones etnocéntricas que niegan a ?lo otro? el derecho de expresión. El principio colonial soporta una pesada responsabilidad en esta voluntad de imponer un ?tiempo universal? único decidido por unos cuantos. El tiempo no es único. Las vivencias son diferentes según el punto del globo en el que uno se encuentra y esta diferencia no entraña ninguna verdad sobre la distinta forma de interpretar el mundo. Esta exposición pretende ser una ilustración modesta, a través de un siglo, de la historia del arte de un continente sobre el que nosotros apenas empezamos a reflexionar con una cierta serenidad.

Recorrido


El recorrido por "El Tiempo de África" ofrece al visitante una selección de la obra de trece artistas cuya producción se ha desarrollado a lo largo del siglo XX en diferentes puntos del continente africano: Camerún, Costa de Marfil, Etiopía, Mozambique, Nigeria, República Centroafricana, Senegal, Sudáfrica, Zaire y Zimbabwe.

De acuerdo a un planteamiento cronológico, con el objetivo de mostrar el tiempo y el espacio específicos del arte africano, la exposición se estructura en cinco tiempos que se desarrollan a lo largo de los once espacios en los que se compartimentan las dos plantas de la sala:
· Tiempo I. Dioses. El tiempo de los maestros (1900-1920): Abogoundé, Kamteu, Zlan
· Tiempo II. Modernidad. El tiempo de los artistas (1920-1940): Lubaki, Ernest Mancoba
· Tiempo III. La ciudad/arte popular (1930 en adelante). Arte popular africano: Nzante Spee, Chéri Samba
· Tiempo IV. Dignidad (1960 en adelante). El tiempo de la Negritud y Poscolonialismo: Malangatana, Iba Ndiaye
· Tiempo V. Reescribir la historia (desde 1980). Los tiempos que vienen: Berry Bickle
ÁFRICA EXPLORA: ARTE AFRICANO DEL SIGLO XX. Susan Vogel (comisario)
Del 17/11/1993 al 16/1/1994 en la Fundació Antoni Tàpies, Barcelona
http://www.fundaciotapies.org/site/rubrique.php3?id_rubrique=199
Otras sedes de la muestra: The Center for African Art, Nueva York, Ludwig Forum, Aquisgrán; Espace Lyonnais d’Art Contemporain, Lyón; Tate Gallery, Liverpool, entre otros

África explora pretende ofrecer una panorámica completa y representativa del arte africano del siglo XX, desde una perspectiva autóctona, que sitúa el arte y a los artistas africanos en su contexto y les deja expresarse con voz propia. La muestra revela la vitalidad y las complejidades de un arte que condensa tradiciones antiguas y nuevas; incorpora elementos occidentales junto a otros genuinamente africanos; reúne a artistas de formación académica con otros autodidactas; relaciona formas tradicionales legadas del pasado con nuevas soluciones surgidas de las comunidades vivas. La comisaria de la muestra, Susan Vogel, define cinco categorías independientes que proponen una manera de ordenar la producción artística africana contemporánea sin encorsetarla.

Arte extinto es el nombre que recibe el glorioso legado de los pueblos africanos. Se trata de objetos de arte tradicional, del pasado, que todavía tienen una presencia significativa en el África contemporánea, perviviendo en los museos o en la memoria colectiva.

El arte tradicional se ubica en el África rural y lo practican artistas que han adquirido la técnica y los estilos tradicionales mediante el aprendizaje, y que trabajan para su propio grupo étnico. Sus obras son funcionales, creadas en gran medida para usos específicos (cultos, rituales, fiestas), si bien numerosos artistas trabajan también para el mercado turístico. El arte tradicional produce objetos autónomos unitarios (casi siempre esculturas), ornamentados con motivos humanos y animales.

El Nuevo Arte Funcional se convertirá en tradicional si las nuevas generaciones continúan adoptándolo. Comprende objetos que, mediante formas sorprendentes y agresivas, cumplen funciones tradicionales o nuevos propósitos rituales de las comunidades, como espectáculos de nueva creación o prácticas derivadas de los cultos cristiano e islámico, a menudo con una naturaleza sincrética. Los artistas suelen ser autodidactas e innovadores, y experimentan con mezclas eclécticas de materiales y motivos.

El Arte Urbano, que equivaldría a lo que hasta ahora se conocía como arte popular, corresponde a los carteles e imágenes comerciales de pequeños comercios (restaurantes, tiendas, barberías), realizados por artistas-artesanos autodidactas. Se trata de pinturas y dibujos extrovertidos e impactantes, divertidos y ornamentales. El arte urbano no sólo incluye rótulos publicitarios, sino también pinturas dirigidas a los coleccionistas urbanos y al turismo, así como carteles, fotografías y otras obras de carácter efímero. Algunas de estas obras presentan un claro contenido político-social y múltiples significados históricos.

La categoría descrita como Arte Internacional engloba la producción de artistas de formación académica que trabajan bajo los auspicios de un maestro o mecenas europeo. Estos artistas viven en las ciudades, viajan a menudo y tienen un nivel de vida superior al del resto de sus colegas. Sus obras manifiestan a menudo preocupaciones formales, con temas que pueden resultar oscuros a los no iniciados.

Esta exposición pretende suscitar algunas preguntas sobre las nociones de cultura y arte africanos elaboradas por Occidente y replantear el concepto de tradición que se ha aplicado hasta ahora. La historia del arte ha tendido a considerar que el arte africano no había cambiado mucho durante los últimos siglos. Sin embargo, África explora demuestra que este arte ha sido más susceptible al cambio de lo que parecía. Si no se ha percibido este flujo constante es porque Occidente valora el cambio y la originalidad por encima de otros criterios de calificación, mientras que los artistas africanos enfatizan la continuidad en las formas y modelos tradicionales a fin de legitimizar el presente. Occidente se ha inclinado a valorar el arte africano desde criterios eurocentristas y ha desdeñado la evolución experimentada por los africanos y por su producción artística. Los juicios y prejuicios eurocentristas afectan a la visión y al análisis del arte africano contemporáneo, y en este sentido, la muestra plantea una cuestión decisiva: ¿en qué perspectiva debemos situarnos los occidentales para observar el arte africano del siglo XX? La lección más importante que se extrae de África explora es que el arte africano no debe contemplarse ni desde posiciones neocoloniales ni tampoco desde el punto de vista del nativo, sino desde una posición intermedia, más abstracta, que no vulnere el misterio y la idiosincrasia del arte africano contemporáneo.

Acompaña a la muestra un libro-catálogo, profusamente ilustrado, que incluye textos de Susan Vogel, directora de The Museum for African Art, de Nueva York; Walter E.A. Van Beek, profesor adjunto de la Universidad de Utrecht; Bogumil Jewsiewicki, profesor de la Universidad de Laval, Quebec; Ima Ebong, historiadora del arte; Donald John Cosentino, profesor adjunto de la Universidad de Los Angeles, California (UCLA); Thomas McEvilley, historiador del arte; y V.Y. Mudimbe, profesor de la Universidad de Duke.

NOTICIAS ACERCA DE LA CULTURA AFRICANA
Sudáfrica. Artistas africanos reflexionan y debaten sobre formas innovadores de revertir el avance del SIDA. 28 de agosto del 2003. http://www.rebelion.org/otromundo/030828sida.htm
Representantes del mundo de la ciencia y el arte han participado en un taller en Johannesburgo, Sudáfrica, dedicado a la lucha contra el Sida y a combatir los efectos de la misma. De los 42 millones de personas que padecen el VIH/SIDA en el mundo, 30 millones viven en África subsahariana, y el 58 por ciento de los infectados por el virus en esta región son mujeres, según el Programa de las Naciones Unidas para el Desarrollo. En un taller organizado por el Programa de las Naciones Unidas para el Desarrollo (PNUD) durante la segunda quincena de agosto pasada en Johannesburgo, Sudáfrica, periodistas, artistas, poetas, músicos, bailarines, compositores, cineastas, productores de documentales, escritores, anunciantes, fotógrafos y guionistas de Ghana, Botswana, Lesotho, Sudáfrica y Swazilandia, analizaron maneras innovadoras de transformar las actitudes públicas para revertir el avance del VIH/SIDA. El taller, organizado por el Grupo sobre el VIH/SIDA de la Dirección de Políticas de Desarrollo del PNUD, se valió de la experiencia de los participantes en la producción de imágenes, íconos y metáforas para influir sobre la opinión pública. Los instó a utilizar sus habilidades para fomentar el diálogo público sobre el VIH/SIDA y el tipo de comportamiento que alimenta la epidemia. Durante el taller, los expertos produjeron material escrito, visual y de audio sobre temas relativos el VIH/SIDA y se comprometieron a alentar la esperanza y la transformación para lograr resultados. Una de las principales metas fue crear imágenes positivas y poderosas sobre mujeres y hombres que padecen el VIH/SIDA. Con esta iniciativa se pretende poner en práctica enfoques multisectoriales contra la epidemia, a desarrollar el liderazgo y la capacidad para enfrentar sus retos, a planificar y ejecutar las iniciativas sobre el VIH/SIDA y a llevar a cabo actividades de fomento y comunicación para promover la toma de conciencia y modificar comportamientos. Según informa el PNUD, los participantes coincidieron en la importancia decisiva del arte y los medios para lograr cambios en todas las esferas de la sociedad, y en la necesidad de comprometerse con los valores básicos y con los principios del liderazgo transformador para ayudar a revertir el curso del VIH/SIDA en sus respectivos países

“Se inaugura en Madrid la exposición 'FotogrÁFRICA'”. afrol News, 27 de Abril de 2006

Maria Teresa Fernández de la Vega, vicepresidenta del gobierno español, ha inaugurado hoy en Madrid la exposición 'FotogrÁFRICA', una visión del VIH/Sida en África a través de la mirada de personas afectadas por la enfermedad en cuatro países africanos: Angola, Mozambique, Namibia y Senegal. La exposición audiovisual itinerante permanecerá en la capital española hasta el próximo 11 de mayo. Cuatro fotógrafos, Lorena Ros, Javier Teniente, Xulio Villarino y Rosina Ynzenga han viajado a África para impartir sendos talleres de fotografía, vídeo y audio con colectivos de personas afectadas por el sida. Mujeres de Namibia, personas seropositivas de Senegal, personal sanitario de Mozambique y jóvenes de Angola han aprendido a utilizar medios audiovisuales para trasmitir sus vivencias en torno al VIH/sida. El trabajo desarrollado en los talleres ha sido documentado por un equipo de rodaje que ha producido un documental sobre esta experiencia. El resultado es FotogrÁFRICA. Vidas alrededor del sida, una exposición audiovisual itinerante que reúne los testimonios directos de las propias personas afectadas por el VIH/sida. Ellas son las verdaderas protagonistas, ellas nos muestran los rostros que hay más allá de las cifras y las estadísticas en un proyecto que tiene como finalidad mirar, a través de sus ojos, cómo las poblaciones subsaharianas aman, ríen, juegan, trabajan, luchan, viven a pesar de la enfermedad. Maria Teresa Fernández de la Vega, vicepresidenta primera del Gobierno, Teresa González Galiana, presidenta de Médicos del Mundo, y Victoria Theresia Bam, educadora de Médicos del Mundo en Namibia y activista en la lucha contra el VIH/sida, inauguraron hoy la exposición en La Casa Encendida de Madrid, donde permanecerá hasta el próximo 11 de mayo. De la Vega destacó durante el acto oficial la “dignidad” del pueblo africano pese a las pandemias y a la pobreza que le afectan, así como la importancia del papel de las mujeres africanas en el objetivo de la lucha contra la pobreza, el VIH/Sida y a favor de los derechos humanos. La Vicepresidenta señaló la situación de “África como una de las prioridades de la política exterior y dentro de la cooperación al desarrollo” y aludió al Plan África, en proceso de creación, que pretende establecer una estrategia de actuación española en África Subsahariana, y que abarcará varios ámbitos de acción entre los que se encuentra la cooperación al desarrollo. De la Vega recordó también el compromiso español de aportar un total de 50 millones de euros al Fondo Global de Lucha contra la Malaria, el VIH/Sida y la Tuberculosis, lo que significa un incremento de 15 millones sobre la cantidad prevista.

“Tenerife acoge exposición sobre Arte Contemporáneo en Marruecos”. afrol News, 26 de Abril 


La Sala de Arte Contemporáneo de Santa Cruz de Tenerife ha acogido hoy la inauguración de una panorámica del arte actual marroquí firmado por mujeres bajo el titulo 'Arte Contemporáneo de Marruecos. Creación femenina y fotografía'. La exposición forma parte de las 'Jornadas Marruecos en Canarias', que el lunes presentaban en Las Palmas de Gran Canaria el ministro de Cultura marroquí, Mohamed Achaari y el consejero canario de Cultura, Isaac Godoy. Este calendario de actividades culturales dio comienzo el pasado lunes, día 24, en Las Palmas de Gran Canaria con un encuentro de escritores y periodistas, presentado por el ministro de Cultura de Marruecos, y un concierto de música árabe clásica que tuvo como escenario el Auditorio Alfredo Kraus. El programa continúa hoy en Santa Cruz de Tenerife con la inauguración de esta exposición, que en palabras de su comisario "constituye una buena oportunidad para apreciar aspectos fascinantes de la creación femenina en su preocupación estilística y su atmósfera visual". "Como no es posible -agrega- aspirar a representar todas las tendencias artísticas femeninas, hemos decidido viajar a través del universo de cinco pintoras (Najia Mehadji, Amina Benbouchta, Safae Erruas, Rita Alaoui, Mounat Cherrat) y de dos diseñadoras, Soumiya Jalal Mikou y Amina Agueznay, dos artistas que han sabido emplear, con talento, el campo del diseño añadiendo a su paso autenticidad y modernidad". Desde los comienzos del arte moderno en Marruecos, la mujer ha sabido imponer su creatividad, su sentido del color y la composición, su dominio de la luz y la materia. Año tras año, la escena artística marroquí se ve enriquecida por nuevas artistas dispuestas a ocupar un lugar preferente. Esta presencia de calidad sorprende a la crítica y a la opinión pública tanto fuera como dentro de Marruecos, imponiendo reconocimiento y respeto. Las Jornadas Culturales Marruecos en Canarias se prolongarán hasta el próximo 7 de mayo, concentrando en Las Palmas de Gran Canaria y Santa Cruz de Tenerife un mosaico de actividades que abarcan el cine, la música, el pensamiento, la literatura, el periodismo y el patrimonio artístico contemporáneo e histórico. Este proyecto ha sido posible gracias al convenio de colaboración suscrito entre el Gobierno canario y Marruecos, desde la intención de abrir las puertas al diálogo a través de un patrimonio rico y de múltiples expresiones que contribuyan a establecer verdaderos valores de diálogo, tolerancia y solidaridad.
“Egipto retuvo 1.700 años los secretos de Judas”. afrol News, 7 de Abril


Entre los primeros cristianos circularon varias escrituras antes de que la Iglesia los proscribiera de ser elegidos para la Biblia. Uno de ellos, el Evangelio de Judas, se considera que es uno de los textos más antiguos que describen a Jesús y sostiene que Judas no fue un traidor, sino el confidente más cercano de Jesús. Condenado por la Iglesia, los seguidores de Judas ocultaron el último ejemplar en el desierto egipcio hace 1700 años, donde fue encontrado en los años 70. Ahora, el documento ha sido restaurado para ser dado a conocer y regresar a un museo de El Cairo.

En los primeros siglos después de la muerte de Jesús, las comunidades cristianas se extendieron rápidamente alrededor del Mediterráneo, incluyendo Egipto. Con el tiempo, los cristianos consiguieron mantenerse unidos en una iglesia jerárquica y oficial durante siglo I y la Iglesia luchó para acordar qué textos incluiría en la Biblia. Ya entonces, el Evangelio de Judas había sido condenado por la iglesia establecida.

El Evangelio de Judas da una nueva visión sobre la relación entre Jesús y Judas, ofreciendo una nueva versión sobre el discípulo que según la Biblia oficial traicionó a Jesús. Al contrario que los evangelios del Nuevo Testamento de Mateo, Marcos, Lucas y Juan, en los que se presenta a Judas como un traidor, este evangelio retrata a Judas como un fiel siervo que actuó siguiendo la petición de Jesús de entregarle a las autoridades.

El texto fue extensamente reconocido entre los nósticos - una popular secta del cristiano - en los primeros dos siglos después de la muerte de Jesús. Fue celebrado por el nosticismo y el misticismo y los secretos de Judas -retratado como el discípulo más cercano de Jesús- eran una lectura particularmente popular.

La fe del nosticismo fue una de las primeras minorías cristianas calificadas como heréticas por Iglesia. La primera referencia conocida al Evangelio de Judas fue un ataque contra su "herejía", alrededor del año 180 d.C. por Irenaeus, Obispo de Lyon, quien calificó al Evangelio de Judas "una historia ficticia", Irenaeus lo declaró fuera de la creencia cristiana.

Los nósticos creían que el secreto de la salvación se basaba en el conocimiento - revelado por Jesús a su círculo más cercano - que revelaba que la persona puede escapar de la cárcel del cuerpo material y regresar al reino espiritual del cual proviene. También creían que el Dios verdadero, el Padre de Jesús, está por encima del dios vengativo del Viejo Testamento que creó el universo. El autor del Evangelio de Judas creía que éste fue el único que entendió el significado verdadero de las enseñanzas de Jesús y que cumplió la voluntad de Jesús al entregarlo a las autoridades.

Se considera que el Evangelio de Judas debe haber sido escrito en el primer siglo después de la muerte de Jesús, siendo una de las más antiguas descripciones escritas de su vida. No se considera que haya sido escrita por el propio Judas, sino que se refiere a lo que Judas ha revelado de relación con Jesús. Tras varias generaciones de transmisión oral, fueron anotadas. Se cree que original podría haber sido en griego.

Distribuido ampliamente entre los nósticos, el Evangelio de Judas se convirtió en una lectura peligrosa dado que representantes de la Iglesia como Irenaeus lo habían condenado como herejía. En el siglo III, la mayoría de las copias fueron destruidas u ocultadas. El nosticismo fue suprimido sistemáticamente por la Iglesia en los siglos siguientes.

Sin embargo, al menos una copia del evangelio ha sobrevivido en Egipto. Se considera que el codex, de papiro, encuadernado en cuero y en lengua cóptica, sea de probablemente alrededor del siglo III, quedando ocultado en una cueva en el desierto cercano a El Minya, Egipto. Allí, permaneció alrededor de 1.700 años, protegido por un seco clima.

Fue encontrado en los años 1970 y después circuló entre comerciantes de antigüedades, por Egipto, Europa y Estados Unidos. Su autenticidad quedó pronto establecida y El códice será contenido en el museo cóptico en El Cairo después de que se vuelva al gobierno egipcio. Tras abandonar Egipto ilegalmente, el Evangelio de Judas languideció en una caja de seguridad en Nueva York, 16 años antes de que el anticuario Frieda Nussberger-Tchacos, basado en Zurich, lo adquiriese.

Tchacos, temiendo por el rápido deterioro del documento, lo transfirió a la Fundación Maecenas de Arte Antiguo en Basilea, Suiza, en febrero de 2001, para su conservación y traducción. El manuscrito de 66 páginas, ahora conocido como Codex Tchacos, debe ser entregado a Egipto y será conservado en el Museo Cóptico de El Cairo.

El intensivo trabajo de reconstruir el 80 % del documento histórico y sus millares de pedazos llevó cinco años. Rodolphe Kasser, el principal traductor del manuscrito, declaró que nunca había visto un manuscrito en peor estado de conservación. Faltaban páginas, algunas páginas habían sido alteradas, la mitad superior que contenía la numeración de las páginas se había perdido y había miles de fragmentos dispersados. "El manuscrito era tan frágil que se desmenuzaba con el tacto más débil", comentó el especialista.

El documento restaurado fue presentado al público el jueves en una rueda de prensa en Washington por la publicación 'National Geografic', que ha patrocinado el proceso de autentificación, conservación y traducción del codex. La publicación va ahora a exhibir páginas del códice y planea publicar "una edición completamente ilustrada, crítica del codex" el próximo año.

Algunas partes del documento ya han sido dadas a conocer por 'National Geografic'. El texto refleja temas que los eruditos consideran que son las constantes tradicionales gnósticas y comienza de esta manera: "El relato secreto de la revelación que Jesús hizo en conversaciones con Judas durante una semana antes de que celebrasen la Pascua".

El principal pasaje viene cuando Jesús dice a Judas: "Tú superarás a todos; sacrificarás al hombre que me recubre". Para ayudar a Jesús a liberarse de su carne física, Judas le ayudará a liberar su espíritu interior o divinidad. Judas es presentado en distintas ocasiones por su especial estatus. "Mantente alejado de los otros y yo le contaré los misterios del reino. Es posible que lo alcances, pero te afligirá mucho", dice Jesús.

El evangelio también sugiere que Judas sería desdeñado por los otros discípulos "otras generaciones te maldecirán", le anuncia Jesús. Judas también menciona una visión en la que otros discípulos se oponen a él: "en la visión me vi a mí mismo mientras que los doce discípulos me empedraban y perseguían".

El evangelio finaliza precipitadamente. "Ellos se acercaron a Judas y le dijeron '¿qué estás haciendo aquí? Tú eres discípulo de Jesús.' Judas les contestó que deseaban. Y recibió un poco de dinero y le entregó a ellos". No se hace ninguna mención en este evangelio a la crucifixión o resurrección de Jesús.

“Joyas de cuentas: Patrimonio africano”. Misanet / IPS


En 1970, el Patrimonio Africano abrió sus puertas creando la primera tienda panafricana de joyería y artesanía. Partiendo de unos humildes comienzos, es ahora la organización artesanal más amplia y mejor organizada de África. Patrimonio Africano fue descrito recientemente por el Banco Mundial, en su informe "África puede competir", como "un pionero, que ha transformado los típicos artículos menospreciados en objetos de arte con un reconocimiento a nivel mundial".

Una historia interesante. En 1969, Alan Donovan, uno de los últimos americanos enviados a Nigeria por el Departamento de Estado de los Estados Unidos durante la guerra de Biafra, decidió que no quería continuar con sus labores diplomáticas. Aprendió francés, compró un autobús Volkswagen y recorrió el Sahara.

Empezó a comprar joyas y artesanía, comenzando así lo que ahora se ha convertido en la mayor colección de obras originales de arte, artesanía y joyería africana. Llegando a Kenia, Donovan estuvo tres meses en el Lago Turkana, una zona poco conocida para los extranjeros. Allí empezó a hacer joyas, usando cuentas y cáscaras de huevos de avestruz, inspirándose en los pendientes de las mujeres turkana, a las que poca gente había llegado a ver hasta ese momento.

- Los pendientes eran bonitos, pero no había forma de que una mujer occidental pudiese usarlos de la misma forma que una mujer africana, explica Donovan. "Los hize más prácticos".

Un anterior Ministro de Exteriores keniano, Joseph Murumbi, llegó a intersarse por las obras de joyería de Donovan y así, los dos hombres, junto a Sheila, la esposa de Murumbi, crearon la primera tienda. La demanda empezó a hacerse grande, llegando así el momento en el que abrieron un gran número de sucursales y contrataron a cientos de artesanos que han producido más de un millón de diseños para el mercado global.

Las joyas de Patrimonio Africano han sido exhibidas en el Museo de Historia Natural de Los Ángeles, la Galería de Arte Carcoran de Washington y el Museo de Historia Natural de Nueva York. Ahora es posible verlas en Nueva York, Los Ángeles, Londres, Ciudad del Cabo, Zanzíbar y en toda Kenia. Su mayor éxito se da la Galería Patrimonio Africano, en el Restaurante Carnivore de Nairobi, inaugurado en diciembre del 2000. El edificio está inspirado en la arquitectura de barro africana, especialmente en las mezquitas de barro de Timbuktu y Djenne en Malí.

Más que una tienda, la galería contiene además un pequeño museo, “La Cuenta Africana”, que ilustra la historia africana de los últimos 12.000 años a través de las pequeñas piezas o cuentas. A través de 30 pequeños escenarios iluminados, La Cuenta Africana explica el desarrollo y la fascinación de las obras, desde la primera cuenta encontrada en África hasta los modernos diseños.

Las cuentas han sido utilizadas como decoración, insignias o símbolos de realeza, así como elementos de poder mágico o curativo y remedios ante enfermedades. Las cuentas se depositaban en las tumbas de los reyes como unas de sus más preciadas posesiones. Se utilizaban como moneda de cambio durante el comercio de esclavos y fueron incluso usadas para comprar la isla de Manhattan en Nueva York, ahora la zona de mayor valor real del mundo.

El recorrido comienza con la primera cuenta encontrada en África, aproximadamente 10.000 años a. C, elaborada con la fina capa de cáscara de huevo de avestruz y encontrada en lo que ahora es el actual desierto Kalahari. Otras cuentas similares fueron encontradas en los actuales territorios de Libia y Sudán. Durante siglos, cuentas de este tipo se realizaron normalmente utilizando como material básico las cáscaras de huevos y eran elaboradas por las mujeres turkanas en Kenia, que las utilizaban como dote. Sin embargo, ahora lo tienen prohibido por las leyes medioambientales kenianas.

La primera cuenta realizada en África fue creada a partir de una especial arcilla fina denominada "faience"., que es normalmente verde-azul. Enormes cantidades de este tipo de arcilla se utilizaron para realizar millones de cuentas para depositarlas en las tumbas de la realeza egipcia.

En el siglo IV, caravanas con cuentas de cristal y piedra procedentes de Europa, India y Oriente Próximo llegaban a Sáhara. Las cuentas se habían convertido en un símbolo de los imperios desarrollados y de su comercio.

Las conchas de cauri, valoradas por el simbolismo que conllevaban para la fertilidad femenina, habían sido usadas durante siglos. En el siglo XIX, los portugueses compraron millones de ellas, aunque las más antiguas encontradas están datadas, aproximadamente, en el año 8.000 a.C.

En el antiguo de reino de Benín las cuentas llegaron a adquirir un papel tan importante que llegó a declararse una fiesta especial, "El honor de las cuentas", celebrada durante muchos siglos. Una vez al año, el Oba (rey) montaba a caballo por la ciudad confiriendo el derecho de usar las cuentas reales a personas especialmente seleccionadas. Aparecer frente a los reyes sin esas cuentas, era un motivo para ser castigado con la pena de muerte.

Se prohibía a los plebeyos, igualmente bajo pena de muerte, utilizar las cuentas reales, de modo que se realizaron infinidad de imitaciones hasta, aproximadamente, el siglo XVII. La realeza yoruba de Benín y Nigeria utiliza aún estas piezas, las cuales, en general las más antiguas y preciadas, están realizadas en ágata y jaspe.

Todas las cuentas que se exhiben en La Cuenta Africana han sido recogidas por Alan Donovan a través de sus viajes por 20 países africanos. E inspirándose en ellas ha creado los diseños modernos. "Creo que los africanos y su patrimonio cultural están menospreciados, tanto en el propio continente africano como en el resto del mundo", dice. "Es un paso a favor de su preservación".

“Essaouira: nuevo foco turístico marroquí”. afrol News

En marzo de 2002, Essaouira pasó a formar parte de la lista de Patrimonio de la Humanidad de la UNESCO. El Comité del Patrimonio de la Humanidad, reunido anteriormente en Helsinki, decidió la admisión de 31 nuevos sitios en la lista, que contiene ya un total de 721 sitios de "valor universal", repartidos en 124 países.

Entre los nuevos sitios declarados por la UNESCO como Patrimonio de la Humanidad, se encuentra la Medina de Essaouira, convirtiéndose así en el séptimo lugar marroquí que lo consigue. Las consecuencias de ello, además del evidente prestigio que conllevan, se esperan ver traducidas en publicidad y aumento del turismo y en una atracción más, de las ya numerosas que posee Marruecos.

Hasta el momento, Marruecos contaba con el honor de ver a siete de sus numerosas joyas declaradas como piezas del Patrimonio de la Humanidad. Estas son: la Medina de Fez (admitida en 1981), la Medina de Marrakech (1985), el Ksar de Ait-Ben-Haddou (1987), la ciudad de Meknes (1996), el lugar arqueológico de Volubilis (1997) y las medinas de Tétouan (1997) y Essaouira (2002). Túnez es hasta ahora el único país africano que supera a Marruecos en número de sitios catalogados por la UNESCO como Patrimonio de la Humanidad, con un total de ocho.

Los orígenes de Essaouira

La histórica ciudad de Essaouira -denominada antes Mogador - es actualmente una pequeña ciudad de pescadores, situada en la costa Atlántica de Marruecos y rodeada por una serie de murallas con numerosas puertas. Pero la historia de Mogador se remonta a la antigüedad. Se tienen noticias de que ya en el siglo VII antes de Cristo a través de una cerámica conservada con el nombre del almirante Magón, fechada en esta época y que certifica la presencia de los cartaginenses en esta región. Pero hay indicios de la presencia fenicia desde un siglo antes. Durante todo el imperio romano, la zona de Essaouira era especialmente famosa en todo el imperio gracias a su producción de púrpura. Codiciada siempre, Essaouira fue la bereber Amogdul (la bien guardada), más tarde, en portugués Mogdura, en español Mogadur y en francés Mogador. Su nombre actual, que significa lugar fortificado, se debe al sultán alauí Sidi Mohammed Ben Abdallah, que la reformó completamente en 1764. El nombre de este soberano identifica hoy al actual Museo de Artes Marroquíes, con interesantes colecciones de armas, alfombras y marqueterías.

Centro portuario

Concretamente, en 1764, Sidi Mohammed Ben Abdallah tomó la decisión de construir el mayor puerto de su imperio, encargando el trabajo al topógrafo y arquitecto francés Theodore Cornut, discípulo de Vauban, cuya tarea fue edificar una ciudad comercial con un puerto que pudiese utilizarse durante todas las épocas del año. Desde su fundación, Essaouira ya había sido un gran centro portuario de comercio internacional, conectando Marruecos y su interior con Europa y el resto del mundo. Pero, será con la apertura de Marruecos al resto del mundo a finales del s. XVIII y a la construcción del puerto cuando la ciudad se convierte verdaderamente en un foco comercial de interés, especialmente para las potencias europeas que comenzaron su colonización africana a partir de 1880. Y la presencia de éstas se puede observar hoy en su variedad arquitectónica. Essaouira fue trazada por un arquitecto francés que había sido profundamente influenciado por el trabajo de Vauban en Saint -Malo. Ha mantenido su apariencia europea hasta un alcance substancial. Un arquitecto genovés fue el responsable de la construcción de la "scala" en las murallas occidentales que miran hacia el mar, y otro arquitecto, esta vez británico, es el autor de la Puerta de la Marina. De esta forma, Essaouira se convirtió en un excepcional ejemplo de una ciudad fortificada de finales del s. XIX, construida según los principios de la arquitectura contemporánea militar europea en el contexto del norte de África. Muchas de las compañías mercantes se establecieron en Mogador, que llegó a albergar a casi un millar de europeos (británicos, daneses, holandeses, franceses, alemanes, italianos, portugueses y españoles). Desde su fundación en 1765, Mogador ha sido considerada un importante cruce de caminos, culturas y civilizaciones.

Actualidad y deterioro

Hoy día, Essaouira, con aproximadamente 80.000 habitantes, es la principal ciudad de una provincia de medio millón de habitantes. La ciudad vive de su arte y sus artesanías, además del turismo y de la pesca. Al igual que muchas otras ciudades árabes, caracterizada por medinas, casbahs y similares centros históricos, Essaouira padece problemas tales como sobrepoblación, deterioro de sus edificios e insuficiencia de infraestructuras. Sus zonas históricas representan un patrimonio cultural e histórico que se encuentra amenazado. Las migraciones rurales hacia este pequeño centro urbano conducen a la tensión económica y social que deteriora la calidad de vida. Sin embargo, Essaouira es un pequeño microcosmos de representación del patrimonio cultural de Marruecos y un centro de creación artística, especialmente en lo que se refiere a escultura y pintura.

Deterioro

En la actualidad, la antigua medina amurallada se ve amenazada por los procesos desencadenados por causas naturales y antropogénicas. La intrusión salina, el hundimiento del terreno, la erosión costera y la sobre-explotación de los recursos hídricos contribuyen en particular a la degradación del contexto urbano. La protección de los alrededores del ecosistema de Essaouira es una condición esencial para su supervivencia. Ya en 1997, UNESCO planteó un plan de acción para el desarrollo integrado de la ciudad, en el que las prioridades eran, entre otras, la restauración de la Medina, la protección y recuperación de las dunas costeras y la recuperación de los tres monumentos históricos de la ciudad (Consulado de Dinamarca y las dos Scalas del puerto).

Futuro optimista gracias al turismo

La inclusión de la Medina de Essaouira en la lista de Patrimonio de la Humanidad, por su mezcla única de arquitectura europea y del norte de África, puede significar substanciales ganancias derivadas de la llegada de turistas. La UNESCO advierte que su admisión en la lista produce muchos nuevos cambios, incluyendo la creación de infraestructura turística, gerencia sostenible y conservación. Solamente "si se administra de una forma sostenida", un sitio declarado Patrimonio de la Humanidad "puede ofrecer oportunidades de desarrollo socio-económico", recuerda la UNESCO. Essaouira, residencia de afamados pintores, escultores, ebanistas, escritores y vidrieristas, es también un concurrido centro de vacaciones de playa. Su puerto, bastiones y murallas hablan de su riqueza e importancia. Y la ciudad antigua, con sus dos medinas, dos casbahs y un mellah (judería), transporta al viajero actual a la vivencia de otros tiempos. Antes de que UNESCO otorgase a la Medina de Essaouira el codiciado título de Patrimonio de la Humanidad, la ciudad ya se había convertido en un centro turístico de relativa importancia en Marruecos al pertenecer a la ruta de las llamadas "ciudades amuralladas marroquíes", es decir: Asilah, Azemmour, El Jadida, Safi y la propia Essaouira. Aunque se considera evidente el aumento del impacto turístico que recibirá a partir de ahora Essaouira, quedan dudas en el aire sobre si, como ya ha advertido la UNESCO, la ciudad utilizará los beneficios turísticos para acometer la necesaria labor de conservación de su deteriorado patrimonio. Y, de hecho, las cifras turísticas en Marruecos son más que positivas. Si bien es cierto que el turismo descendió en 2001, al mismo tiempo, Marruecos ha sido uno de los pocos países que ha visto incrementada la llegada de turistas durante el año pasado, o, mejor dicho, después de los atentados terroristas a USA. Como dato, simplemente se puede mencionar que el turismo creció un 3% en Marruecos en 2001, según datos del mes de noviembre. Al mismo tiempo, Túnez lo veía aumentado en un 6% y España en un 3,4%. Pero, mientras el panorama general en Marruecos era positivo en 2001, había también significativas diferencias locales. Los clásicos charter a sitios turísticos como Agadir habían tenido un desarrollo positivo. Sitios culturales, como la ciudad de Fez, capital histórica y centro musulmán, se vieron fuertemente afectados tras el 11 de septiembre. En noviembre, las visitas a Fez bajaron hasta un 45% y en enero eran un 25% más bajo de lo normal. Miles de trabajadores en Fez, incluyendo taxistas, empleados de hoteles y restaurantes, ya se han visto afectados por la crisis. En medio de esta situación, el nombramiento de la Medina de Essaouira como nuevo destino turístico tiene un doble atractivo.

“Asilah, festival cultural e historia”. afrol News

Asilah, la antigua ciudad marroquí costera en la que han confluido fenicios, romanos, idrisíes, piratas normandos, meriníes, portugueses y españoles, es además conocida por su festival cultural y artístico, que en 2003 celebró su XXV edición. La inauguración del pasado festival, al que acudieron unos 300 participantes, coincidió con la elaboración de pinturas murales, junto con la apertura de los talleres de arte (dedicados a la escultura, los grabados y la pintura para niños) y una gran exposición de pintura. Entre los principales acontecimientos que suelen despertar más interés en este festival, se deben citar la organización de la Universidad de verano Muatamid Ibn Abbad, junto con la séptima edición del Foro Cultural Árabe - Africano. Otra de las grandes propuestas del festival en su última edición, como todos los años, fue su ciclo de conciertos, con presencia de artistas no sólo de Marruecos, sino también internacionales y de países como Irak, Austria, Venezuela, Ecuador y Rusia. En su edición de 2002, el festival inauguró la creación de un premio literario para la novela árabe, el cual lleva el nombre del fallecido novelista marroquí Mohamed Zefzaf.

La histórica localización de Asilah

El festival cultural de Asilah, centrado en las relaciones culturales árabes con el resto del mundo, no eligió su ubicación en esta ciudad de una forma causal, y es que la historia de esta ciudad costera y la confluencia de culturas de la que ha gozado habla por sí misma. Tanto por sus enormes playas como por sus continuos eventos culturales, la ciudad se ha convertido en un referente cultural y turístico del reino marroquí. Asilah se encuentra situada en una llanura junto a una colina que bordea el mar de la costa atlántica del norte marroquí, a unos 46 kilómetros al sur de Tánger, y a unos 110 kilómetros de Ceuta. En la larga historia de la ciudad intervienen fenicios, romanos, idrisíes, piratas normandos, meriníes, portugueses y españoles. La parte antigua de la ciudad se encuentra formada por un laberinto de pequeñas callejuelas repletas de sus pequeñas y características casas blancas. Alrededor del centro antiguo, se encuentra la muralla flanqueada por sus tres puertas: la Puerta de la Tierra, la Puerta del Mar y la Puerta de la Casbash. En el casco antiguo de la ciudad, destaca el Palacio de Raisuli. Raisuli, bandido convertido en aventurero según la leyenda local, llegó a convertirse en gobernador y acabó como prisionero de Abdelkrim, según nos relata la historia de la ciudad.

Historia de Asilah

Los primeros restos arqueológicos que se han encontrado en Asilah son los restos fenicios que datan del siglo II a.C. Gracias a estos restos, se ha podido determinar que esta zona costera fue visitada por los fenicios y griegos y, posteriormente, por los cartagineses, con quienes la ciudad gozó de un alto estatus gracias al comercio, llegando a disponer de su propia moneda. Más tarde, sería ocupada por los romanos en el siglo I a.C. Sin embargo, el nombre de Asilah vendrá más tarde, concretamente en el año 712, cuando la ciudad es conquistada por los árabes y se convierte en un importante enclave comercial para los mercaderes del sur de España y las regiones vecinas. En esta época, paralelamente al desarrollo comercial y económico de la ciudad, se produce un resurgimiento cultural promovido por una generación de escritores y sabios, que coincidirá con la época de los idrisidas. Portugal será la primera potencia europea en llegar a la zona, concretamente en el año 1471, cuando los portugueses transformaron la ciudad en un centro comercial, convirtiéndola en una fortificación dedicada al comercio en la ruta del oro sahariano. El mismo monarca portugués Sebastián I, llegó con su ejército a la ciudad en 1578 con la intención de conquistar Marruecos. Sin embargo, el monarca portugués sería derrotado en Alcazarquivir, haciendo que Asilah entonces volviese al poder de los saidies. Tras la muerte del rey portugués, la ciudad pasaría a manos de la corona española, por lo que la ciudad fue una importante fortaleza entre los siglos XV y XVI. En 1691, fue de nuevo reconquistada por Mulay Ismail y en 1906 Raisuli se proclamó pachá creando un régimen de terror. Mientras tanto, la ciudad sufriría daños debido al importante bombardeo que sufrió en 1860 por parte de la armada española.

La ciudad antigua

Las mencionadas murallas que rodean la ciudad fueron construidas en el siglo XV por el monarca portugués Alfonso V, de quien aún se puede observar su escudo en una de las torres conservadas en la muralla. Dentro del centro histórico, lo más llamativo es la medina con sus casas blancas - actualmente en proceso de rehabilitación - decoradas con pinturas murales. Se conservan dentro de la medina algunos edificios de la época del protectorado, como las escuelas de Sidi Mohamed Ali Marzok. Al mismo tiempo, junto al mar, destaca también el cementerio musulmán y el mausoleo de Sidi Ahmed El Mansur.

La ciudad moderna

La ciudad, en nuestros días, es conocida principalmente debido a sus largas playas de fina arena, a sus festivales culturales internacionales, su Universidad y su Foro Cultural Árabe - Africano. El Foro se desarrolla siempre en verano, coincidiendo así con la organización de la Universidad de Verano y creando el ambiente propicio para atraer hasta la ciudad a pensadores e intelectuales, al mismo tiempo que es un espacio idóneo para el turismo cultural. Al mismo tiempo, el puerto, que se ha reformado recientemente, tiene uso tanto turístico como pesquero y muchas de las casas de la medina se han comenzado a alquilar a turistas o son propiedad de extranjeros. Con todo ello, junto a la pesca, la ciudad tiene sus principales ingresos económicos en el turismo, formando también parte de los principales circuitos del legado andalusí, al proseguir la carretera nacional de Larache hacia Tánger. La presencia española se manifiesta en la arquitectura y el urbanismo de la nueva ciudad, mientras que la medina representa la típica arquitectura de la zona, siendo el escenario utilizado por la sede del festival cultural y artístico de Asilah.

Galería de arte africano. http://www.bettendorff.de/SGALERIE.HTM

La galería "Im Schlossgarten" es una galería de arte propiedad de la familia "von Bettendorff " en el cual se encuentran exposiciones de arte africano contemporáneo. La galería de arte " Im Schlossgarten" propiedad de la familia "von Bettendorff" está consagrada a exposiciones de arte africano contemporáneo. Sus obras principales son las esculturas Shona de Zimbabwe y el arte de Oshogobo nigeriano. Destacan igualmente por su especial interés la valiosa exposicón de joyas y antiguedades de la artista tanzana Twiga. En la galeria " Im Schlossgarten" se ofrecen exposiciones tanto de artistas de reconocido prestigio mundial como referentes a un tema concreto. El concepto artístico de la galeria se debe al Sr.Freddy Frhr. von Bettendorff Escorsell, su actual propietario y director, que en la Expo 92 en Sevilla conoció a Roy Guthries, director del parque de esculturas Chapungu de Harare, Zimbabwe, aunque la fundación de la Galería también tiene mucho que agradecer al apoyo del profesor Ulli Beier, gerente de la " Casa Iwalewa", centro cultural africano de Bayreuth (Alemania). A él y a su mujer Georgina Beier les agradecemos no solo su apoyo en la organización, sino el poder trabajar con el arte nigeriano al aportarnos contactos importantes con artistas de este país, como por ejemplo, con el pintor mundialmente famoso Twins Seven Seven.

ACERCA DE LA NUEVA BIBLIOTECA DE ALEJANDRÍA

“Biblioteca de Alejandría”

http://es.wikipedia.org/wiki/Biblioteca_de_Alejandr%C3%ADa

La Biblioteca Real de Alejandría fue en su momento la más grande del mundo. Se cree que fue creada a comienzo del siglo III adC por Ptolomeo II y que llegó a albergar hasta 700.000 volumenes. Una nueva Biblioteca de Alejandría promovida por la Unesco fue inaugurada en 2003. Ambas situadas en Alejandría, Egipto. La historia de la Biblioteca de Alejandría, de cómo debió ser, de cómo trabajaron sus sabios, incluso del número exacto de volúmenes y el nombre de sus obras no tiene rigor científico, tal y como los eruditos entienden el rigor. El conocimiento de esta gran institución se tiene a través de muy pocos testimonios, y aun estos son esporádicos y desperdigados. Los investigadores y los historiadores de los siglos XX y XXI insisten en aclarar que se trata en cierto modo de una utopía retrospectiva. La biblioteca existió, de eso no hay ninguna duda, pero todo lo escrito sobre ella es a veces contradictorio, dudoso, enigmático y lleno de suposiciones y se ha ido desarrollando a partir de muy pocos datos que, la mayoría de las veces, son sólo aproximaciones. Apenas hay certezas. Se trata de un concepto mítico, de aquello que debió ser, de lo que debió ser su encanto.

La biblioteca en la Antigüedad


Ptolomeo I Sóter (362 adC-283 adC) mandó construir en Alejandría el gran palacio que serviría de alojamiento a toda la dinastía Ptolemaica. Al otro lado del jardín y conocido desde el principio con el nombre de Museo se edificó otro gran monumento. Le llamaron así por respeto a la sabiduría, porque lo consideraron como un santuario consagrado a las Musas, que eran las diosas de la memoria, de las artes y de las ciencias. El edificio constaba de varios apartados dedicados al saber, que con el tiempo fueron ampliándose y tomando gran importancia.


El departamento del Museo que se dedicó a biblioteca acabó siendo lo más importante de toda la institución y fue conocido en el mundo intelectual de la Antigüedad como algo grandioso y excepcional, algo que los reyes de la dinastía Ptolemaica se encargaron de mantener siempre en buen estado y en progresivo aumento. Los Ptolomeos eran de origen macedonio y habían heredado de los griegos el gusto y el afán por el saber y el conocimiento; durante siglos apoyaron y conservaron la biblioteca que, desde sus comienzos, sostuvo un ambiente de estudio y de trabajo. Dedicaron gran parte de su inmensa fortuna a la adquisición de libros que engrosaran los estantes con obras de Grecia, Persia, India, Israel, África y más países.


La biblioteca del Museo constaba de diez grandes piezas o salas para investigación, cada una de ellas dedicada a una disciplina diferente, muy rica y abundante en la mayoría de estas secciones y sobre todo muy completa en literatura griega. Una comunidad de poetas y eruditos era la encargada de mantener el buen nivel y trabajaban en ello con total dedicación, como sacerdotes de un templo. En realidad se consideraba el edificio del Museo como un verdadero templo dedicado al saber.


Ptolomeo I encargó al poeta y filósofo Calímaco la tarea de la catalogación de todos los volúmenes y libros. Fue el primer bibliotecario de Alejandría. En estos años las obras catalogadas llegaban al medio millón. Unas se presentaban en rollos de papiro o pergamino, que es lo que se llamaba "volúmenes", otras en hojas cortadas, que formaban lo que se llamaba "tomos". Cada una de estas obras podía dividirse en "partes" o "libros". Se hacían copias a mano de las obras originales, es decir "ediciones", que eran muy estimadas, incluso más que las iniciales, por las correcciones llevadas a cabo. Las personas encargadas de la organización de la biblioteca y que ayudaban a Calímaco rebuscaban por todas las culturas y por todos las lenguas conocidas del mundo antiguo y enviaban negociadores que pudieran hacerse con bibliotecas enteras, unas veces para comprarlas tal cual, otras como préstamo para hacer copias.


Los grandes buques que llegaban al famoso puerto de Alejandría cargados de mercancías diversas eran inspeccionados por la policía, no en busca de contrabando sino en busca de libros. Cuando encontraban algún rollo, lo confiscaban y lo llevaban en depósito a la biblioteca. Allí los amanuenses se encargaban de copiarlo. Una vez hecha esa labor el rollo era devuelto (generalmente) a sus dueños. El valor de estas copias era altísimo y muy estimado. La biblioteca de Alejandría llegó a ser la depositaria de las copias de todos los libros del mundo antiguo. Allí fue donde realmente se llevó a cabo por primera vez el arte de la edición crítica.


Se sabe que en la biblioteca se llegaron a depositar el siguiente número de libros:

· 200.000 volúmenes en la época de Ptolomeo I 

· 400.000 en la época de Ptolomeo II 

· 700.000 en el año 48 adC, con Julio César 

· 900.000 cuando Marco Antonio ofreció 200.000 volúmenes a Cleopatra, traídos de la Biblioteca de Pérgamo. 


Cada uno de estos volúmenes era un rollo de papiro, un manuscrito con cantidad de temas diferentes. Se cree que allí estaban depositados 3 volúmenes preciosísimos con el título de Historia del mundo, cuyo autor era un sacerdote babilónico llamado Beroso y que el primer volumen trataba desde la Creación hasta el Diluvio, periodo que según él había durado 432.000 años, es decir, cien veces más que en la cronología que se da en el Antiguo Testamento. Ese número permitió identificar el origen del saber de Beroso: la India.


La biblioteca de Alejandría empezó su vida con el reinado de Ptolomeo I (362 adC-283 adC) (otras fuentes dicen que fue con su hijo Ptolomeo II) y la terminó trágicamente en el año 48 adC, durante la guerra entre Roma y Egipto. Se dio una batalla terrible en el mar, entre la flota egipcia y la romana y la consecuencia fue un espantoso incendio en la ciudad que afectó a casi toda el área urbana y por supuesto al gran edificio del Museo donde estaba la gran biblioteca. Toda la riqueza intelectual, todo el saber acumulado durante siglos desapareció en poco tiempo. Sólo algunos rollos pudieron salvarse y la memoria de muchas de sus obras. Se sabe, por ejemplo, que allí existían 123 obras teatrales de Sófocles de las cuales sobrevivieron 7..


Fue una pérdida irreparable e incalculable. Cuenta la Historia que en el desorden provocado por la batalla, entre tantos incendios ocasionados, el de la biblioteca fue producido intencionadamente, como un acto más de vandalismo y que no hubo nadie capaz de detenerlo. La población de Alejandría era totalmente ajena a lo que se guardaba allí, no le importaba nada, nunca había sido partícipe de los conocimientos y de la ciencia que en realidad jamás se aplicó para mejorar su modo de vida. Los estudios, los grandes descubrimientos en mecánica y tecnología nunca tuvieron una aplicación práctica inmediata; la investigación benefició poco al pueblo; la ciencia y la cultura en general eran patrimonio de unos pocos privilegiados. Para estos pocos privilegiados y para el mundo actual, la Biblioteca de Alejandría fue y sigue siendo una biblioteca mítica y legendaria.

Los sabios


Llegaron a ser más de cien en la época de mayor esplendor. Pertenecían a dos categorías, según la clasificación hecha por ellos mismos: filólogos y filósofos. Los filólogos estudiaban a fondo los textos y la gramática. La Filología llegó a ser una ciencia y estaba muy relacionada con la historiografía y la mitografía. Los filósofos eran todos los demás, tanto los pensadores como los científicos.


Entre los grupos de sabios que trabajaron allí y que pasaron horas y horas estudiando en este recinto se encontraban personajes tan famosos en la Historia como Arquímedes (ciudadano de Siracusa), Euclides que desarrolló allí su Geometría, Hiparco de Nicea, que explicó a todos la Trigonometría, y defendió la visión geocéntrica del Universo; enseñó que las estrellas tienen vida, que nacen y después se van desplazando a lo largo de los siglos y finalmente, mueren; Aristarco, que defendió todo lo contrario, es decir, el sistema heliocéntrico (movimiento de la Tierra y los planetas alrededor del Sol, mucho antes que Copérnico lo descubriera), Eratóstenes, que escribió una Geografía y compuso un mapa bastante exacto del mundo conocido, Herófilo de Calcedonia , un fisiólogo que llegó a la conclusión de que la inteligencia no está en el corazón sino en el cerebro, los astrónomos Timócaris y Aristilo, Apolonio de Pérgamo, gran matemático, Herón de Alejandría, un inventor de cajas de engranajes y también de unos aparatos de vapor asombrosos; es el autor de la obra Autómata, la primera obra que conocemos en el mundo sobre los robots. Y más tarde, ya en el siglo II, allí mismo trabajó y estudió el astrónomo y geógrafo Claudio Ptolomeo y también Galeno, quien escribió bastantes obras sobre el arte de la curación y sobre la anatomía; sus enseñanzas y sus teorías fueron seguidas hasta muy entrado el Renacimiento. La última persona insigne del Museo fue una mujer: Hipatia de Alejandría, gran matemática y astrónoma, que tuvo una muerte atroz a manos de monjes cristianos.

Anexo y destrucción


Se sabe que desde el principio la biblioteca fue un apartado al servicio del Museo. Pero más tarde, cuando esta entidad adquirió gran importancia y gran volumen, hubo necesidad de crear un anexo cercano. Se cree que esta segunda biblioteca (la biblioteca hija) fue creada por Ptolomeo III Evergetes (246 adC-221 adC). El lugar donde se estableció esta parte nueva fue en la colina del barrio de Racotis (hoy se llama Karmuz), en un lugar de Alejandría más alejado del mar, en el antiguo templo erigido por los primeros Ptolomeos al dios Serapis, llamado el Serapeo. Esta segunda biblioteca debió ser sin duda la que resistió el paso de algunos siglos, conquistando como la anterior la fama y el prestigio del mundo conocido. En la época del Imperio Romano, los emperadores la protegieron en gran manera. La modernizaron incorporando calefacción central por tuberías con el fin de mantener los libros bien secos en los depósitos subterráneos.


Esta biblioteca-hija sustituyó a la primera durante bastantes años. Después del desastroso incendio de Alejandría, cuando pelearon las naves de Julio César y las naves egipcias, Cleopatra VII se refugió en la ciudad de Tarso (en la actual Turquía) junto con Marco Antonio. Fue entonces cuando le ofreció los 200.000 manuscritos traídos desde la biblioteca de Pérgamo (en Asia Menor) pertenecientes a la Biblioteca del rey Attalo. Cleopatra los entregó a la nueva biblioteca. Fue una especie de recompensa por las pérdidas ocasionadas en el incendio.


Pero la nueva biblioteca corrió el mismo designio de tragedia y destrucción. En el siglo III después de Cristo, el emperador Diocleciano quien —según cuentan los historiadores— era muy supersticioso, ordenó la destrucción de todos los libros relacionados con la alquimia. Más tarde, en el año 391, el patriarca de Alejandría Teófilo atacó la biblioteca al frente de una muchedumbre enfurecida con ardores religiosos. El Serapeo fue entonces demolido piedra a piedra y sobre sus restos se edificó un templo cristiano.


Seguramente se salvaría una buena parte de los libros de la biblioteca y seguramente pusieran también a salvo el sepulcro de Alejandro Magno. Los arqueólogos no pierden la esperanza de encontrar ambas cosas enterradas quizás en el desierto de Libia. Pero en la colina donde estaba el templo de Serapis nunca se volvió a reconstruir la biblioteca. En el año 416, Orosio (teólogo e historiador hispanorromano) vio con mucha tristeza las ruinas de aquella ciudad que había sido magnífica y las ruinas de la colina. Los arqueólogos que emprendieron su trabajo en el siglo XIX dan fe de la violencia que debió desatarse en aquel lugar. Sus testimonios científicos no salieron nunca a la luz de la divulgación.


En el siglo VI hubo en Alejandría luchas violentas entre los cristianos monofisitas y los melquitas y más tarde aún, en el 619 los persas acabaron de destruir lo poco que quedaba en esta ciudad. La historia que se cuenta de la destrucción ocasionada por el emir musulmán Amr ibn al-Ass no cuadra con las fechas de la destrucción. Los historiadores aseguran que cuando este caudillo entró en Alejandría no encontró más que desolación y ruinas. Sin embargo la leyenda dice que cuando el comandante musulmán Amr ibn al-Ass terminó la conquista de Egipto, comunicó a su jefe el califa Omar I todo lo que había encontrado en la mítica ciudad de Alejandría, y le habló de la biblioteca para pedirle las instrucciones sobre qué hacer con esa cantidad de libros. A lo que el califa, según cuentan, respondió: Si los libros contienen la misma doctrina del Corán, no sirven para nada porque repiten; si los libros no están de acuerdo a la doctrina del Corán, no tiene caso conservarlos. Lo cierto según los hechos históricos es que no existía entonces ya tal biblioteca.

Testimonios


Todo lo que se sabe en la actualidad sobre la historia de la antigua biblioteca se debe a algunas referencias de posteriores escritores, a veces de gente que incluso la llegó a conocer, pero son informes de paso, no hay nada dedicado en exclusiva a comentar y describir ni el edificio ni la vida que en ella se desarrollaba. 


Así tenemos al geógrafo griego Estrabón (c. 63 adC-c. 24 adC), gran viajero, que hace una pequeña descripción, pues parece ser que estuvo en Alejandría a finales del siglo I adC. Habla del Museo y dice que consta de una exedra (εξεδρα), es decir una obra hecha al descubierto, circular y con unos asientos pegados a la parte interior de la curva. Cuenta que también vio una estancia muy amplia donde se celebraban las comidas de los sabios y los empleados. Y habla también de la biblioteca, de la gran biblioteca, algo "obligatorio" en el Museo.


Aristeas, en el siglo II adC (mencionado anteriormente), en las cartas dirigidas a su hermano Filócrates habla de la biblioteca y de todo el asunto de la traducción de los LXX (ver Curiosidades y anécdotas, más abajo).


Marco Anneo Lucano, historiador, natural de Hispania, sobrino de Séneca, del siglo I, cuenta en su obra Farsalia cómo ocurrió el incendio, cómo se propagaron las llamas ayudadas por el viento que no cesaba, desde los barcos también incendiados y anclados en el gran puerto oriental.


Tito Livio dice en sus referencias que la biblioteca de Alejandría era uno de los edificios más bellos que él había visto. Con muchas salas llenas de estantes para los libros y con habitaciones donde sólo los copistas podían estar sin que fueran molestados. Incluso apunta el hecho de que cobraban a tanto por línea copiada.


Lucio Anneo Séneca, filósofo cordobés y tío de Lucano (poeta cordobés), en el siglo I, escribió un libro llamado De tranquilitate animi. En él cuenta, a través de una cita de Tito Livio, que en aquel incendio se llegaron a quemar 40,000 libros.


El biógrafo Plutarco (c. 46-125), viajó en varias ocasiones a Egipto. En Alejandría debió escuchar muchas historias sobre el famoso incendio. Escribió una biografía sobre Julio César y al tratar sobre la batalla en el mar en ningún momento cuenta el incendio de la biblioteca, ya que en el desastre estaba implicado César y parece ser que no quiere manchar su nombre con aquel hecho. El mismo Julio César en su obra Bellum civile en que habla de aquella batalla, omite por completo el incendio de la biblioteca. Otros escritores de la misma época también silencian la relación de César con el incendio de Alejandría.


Mucho más tarde, en el siglo IV de nuestra era, san Juan Crisóstomo hace una relación del estado en que se encontraba en aquellos años la brillante ciudad de Alejandría y dice que la desolación y la destrucción son tales que no se puede adivinar ni el lugar donde se encontraba el Soma (el mausoleo de Alejandro) ni la sombra de la Gran Biblioteca.


En el siglo XV, un escriba se molestó en traducir al latín los comentarios de Juan Tzetzes (c.1110-c.1180), que fue un filólogo bizantino. Dichos comentarios estaban tomados de la obra Prolegómenos a Aristófanes. Tzetzes habla en ellos sobre la Biblioteca.


La enciclopedia Suda de la Universidad de Kentucky ha recopilado un conjunto de informaciones según las fuentes heredadas de la época de Alejandro Magno y posterior.

Los bibliotecarios


A finales del siglo XIX se encontraron en el yacimiento de Oxirrinco en el pueblo de El-Bahnasa (pequeño pueblo a 190 km al sur de El Cairo, en Egipto) miles de papiros que fueron estudiados a fondo por los eruditos. En parte de ellos se hablaba de la famosa Biblioteca y se daba una lista de nombres de algunos de sus directores o bibliotecarios a partir del año de su fundación:

Demetrio de Falero. 297?-282 aC

Zenódoto de Éfeso. 282-260? aC 

Calímaco de Cirene. 260?-240? aC

Apolonio de Rodas. 240?-230? aC

Eratóstenes de Cirene. 230?-195 aC 

Aristófanes de Bizancio. 195-180 aC 

Apolonio de Alejandría. 180-160? aC

Aristarco de Samotracia. 160?-131 adC 

Más allá del año 131 adC, las fechas se tornan bastante inciertas.

Curiosidades y anécdotas


En la literatura apócrifa judía existe un libro que lleva el título de Cartas de Aristeas a su hermano Filócrates, que se supone escrito entre los años 127 adC a 118 adC. En esta obra se narra un hecho histórico: En el reinado de Ptolomeo II (285-247 adC) trabajaba en el Museo un bibliotecario llamado Demetrio de Falerio (o Falero), un entusiasta de la biblioteca que luchó toda su vida por su engrandecimiento. Demetrio rogó al rey que pidiera por medios diplomáticos a la ciudad de Jerusalén el libro de la ley judía y que también hiciera venir a Alejandría a unos cuantos traductores para verter al griego los cinco volúmenes de dicho texto hebreo de la Torá (llamado después de la traducción Pentateuco, en griego), es decir los cinco primeros libros del Antiguo Testamento. Eleazar, el sacerdote de Jerusalén, envió a Alejandría a 72 sabios traductores que se recluyeron en la isla de Faros (frente a Alejandría) para hacer el trabajo, se dice que en 72 días. Se considera que esta fue la primera traducción de la Historia, a la que se llamó la Septuaginta o Biblia de los Setenta o de los LXX, porque redondearon el número de 72 traductores a 70. 


En otra ocasión, Demetrio de Falerio (que además era un gran viajero), estando en Grecia, convenció a los atenienses para que enviasen a Alejandría los manuscritos de Esquilo (que estaban depositados en el archivo del teatro de Dionisos en la ciudad de Atenas), para ser copiados. Cuando se hacía una petición como ésta, la costumbre era depositar una elevada cantidad de dinero hasta la devolución de los textos. Los manuscritos llegaron al Museo, se hicieron las copias correctamente, pero no volvieron a su lugar de origen, sino que lo que se devolvió fueron las copias hechas en la biblioteca. 
De esta manera Ptolomeo Filadelfos perdió la gran suma del depósito hecho, pero prefirió quedarse para su biblioteca el tesoro que suponían los manuscritos. 


En el Concilio de Nicea (año 325) se decidió que la fecha para la Pascua de la Resurrección fuera calculada en Alejandría, pues por aquel entonces el Museo de esta ciudad era considerado como el centro astronómico más importante. Después de muchos estudios resultó una labor imposible; los conocimientos para poderlo llevar a cabo no eran todavía suficientes. El principal problema era la diferencia de días, llamada spacta, entre el año solar y el año lunar además de la diferencia que había entre el año astronómico y el año del calendario juliano, que era el que estaba en uso. 


La biblioteca completa del filósofo Aristóteles, su obra y sus libros se custodiaban en este lugar. Algunos autores creen que la compró Ptolomeo II. Todo se perdió. Había también 20 versiones diferentes de la Odisea, la obra La esfera y el movimiento de Autólico de Pitano, Los Elementos de Hipócrates de Quíos y tantas obras de las que no se conserva más que el nombre y el recuerdo. 


En Alejandría las copias se hacían siempre en papiro y además se exportaba este material a diversos países. La ciudad de Pérgamo era una de las que más utilizaba el papiro, hasta que los reyes de Egipto decidieron no exportar más para tener ellos en exclusiva dicho material para sus copias. En Pérgamo empezaron a utilizar entonces el pergamino, conocido desde muchos siglos atrás, pero que se había sustituido por el papiro por ser este último más barato y fácil de conseguir. 


Los papiros jamás se plegaban, se enrollaban. Las primeras obras se presentaban en rollos (volumen en latín). Cada volumen estaba formado por hojas de papiro unidas unas a otras formando una banda que se enrollaba sobre un bastón. Los textos estaban escritos en columna, en idioma griego o demótico, con tinta amarilla diluida en mirra. Los escribas utilizaban un solo lado y escribían con una caña afilada, el cálamo. Los rollos etiquetados, estaban colocados en cajas y éstas se colocaban en el interior de armarios murales (armaria), ordenados por materias: textos literarios, filosóficos, científicos y técnicos. Posteriormente, se hizo según el orden alfabético de los nombres de autores. 

La Biblioteca en el siglo XX


En el año 1987 salió a la luz un ambicioso proyecto cultural: construir una nueva biblioteca —la Bibliotheca Alexandrina— en la ciudad de Alejandría para recuperar así un enclave mítico de la Antigüedad, patrimonio de la Humanidad. Esto ocurría 1.600 años después de la desaparición definitiva de aquellas grandes colecciones del saber. Para llevar a cabo semejante proyecto se unieron los esfuerzos económicos de diversos países europeos, americanos y árabes, más el gobierno de Egipto y la UNESCO. El presupuesto en aquel año fue de 230 millones de dólares. Las obras empezaron el día 15 de mayo de 1995 y se terminaron con éxito el 31 de diciembre de 1996. A su inauguración acudieron tres reinas: la de España, la de Suecia y la de Jordania, además de algunos jefes de Estado.


El edificio, realizado por el arquitecto noruego Snohetta, resultó ser un enorme cilindro de cemento, cristal y granito traído desde Asuán para la fachada, dispuesto con bajorrelieves caligráficos en la mayoría de las lenguas del mundo; está situado el edificio en el malecón de Alejandría, a pocos metros del lugar donde se supone que se encontraba la antigua biblioteca. Tiene una superficie de 36.770 metros cuadrados con una altura de 33 metros. Consta de 11 niveles, 4 de los cuales se hallan por debajo del nivel de la calle. Ofrece una sala hipóstila (sala egipcia sostenida por columnas) de hormigón y maderas nobles, situada en el centro del edificio, destinada para lectura, con un aforo de 2.000 personas. Su cubierta es cilíndrica, haciendo así un homenaje al dios egipcio Ra, el dios del Sol. Esta cubierta está diseñada y construida de tal manera que la combinación del vidrio y el aluminio hace controlar la luz dentro del espacio, mientras que por fuera se proyecta hacia el Mediterráneo, como un recuerdo del famoso faro de Alejandría.


Se ha calculado que el número posible de libros puede llegar a los 20 millones; de momento consta de unos 200.000; la mayoría de ellos son donaciones. Hay 50.000 mapas, 10.000 manuscritos, 50.000 libros únicos y además ejemplares del mundo moderno, con 10.000 multimedia de audio y 50.000 multimedia visuales. Todo esto lo rigen y supervisan unos 600 funcionarios.


Dependientes de esta biblioteca se han construido además otros dos edificios, uno dedicado a centro de conferencias y el otro dedicado a planetario que consta de tres museos: de la Ciencia, de la Caligrafía y de la Arqueología. Hay además un laboratorio de restauración, una biblioteca para niños, invidentes y minusválidos y una moderna imprenta.


En el siglo XXI existen en el mundo cinco grandes bibliotecas:

· Biblioteca del Congreso (EE.UU.) (Library of Congress) 

· Biblioteca Nacional británica (British Library) 

· Biblioteca Nacional francesa (Bibliothèque nationale) 

· Biblioteca del Vaticano 

· Biblioteca de Alejandría (Bibliotheca Alexandrina)

RUIZ MARSICAL, Antonio
. “La nueva biblioteca de Alejandría”. Bibl. Univ., Vol. IV, No. 4, octubre-noviembre de 1989

http://www.dgbiblio.unam.mx/servicios/dgb/publicdgb/bole/fulltext/volIV4/alejandria.htm

Recientemente ha arrancado el proyecto de construir una nueva biblioteca en Alejandría, Egipto (R.A.U.), siguiendo la tradición de la célebre biblioteca de la antigüedad que existió en la misma ciudad.  En este artículo se describe brevemente este proyecto, cuáles son sus objetivos y características. 

Introducción 


El 26 de junio de 1988 se colocó la primera piedra de lo que será la nueva Biblioteca de Alejandría, Con esto se inicia un proyecto por demás ambicioso y que, dado los esfuerzos de los muchos individuos y organizaciones involucrados, a la par que por el significado histórico que tiene, no puede sino interesar el conocer algo más del mismo. 

La antigüa biblioteca de Alejandría 


Tras la muerte de Alejandro Magno y la división de sus conquistas entre sus generales, surge en  Alejandría una nueva ciudad, que bajo los Tolomeos, Tolomeo I Soter y Tolomeo II Filadelfo especialmente, alcanza un desarrollo notable (360 a. de C. ...). 


Entre las acciones que estos primeros reyes de la Alejandría griega impulsan, estuvieron la construcción del Soma o Mausoléo, donde se conservaba el cuerpo de Alejandro Magno; el Faro, una de las siete maravillas del mundo antiguo; el gran templo del dios de la ciudad, el Serapeum y un Museo, o “lugar de las musas, hijas de la diosa de la memoria", en el que se cultivaron todas las áreas y las ciencias. Para este efecto incluye un observatorio, un zoológico, jardines botánicos, salas de conferencias y una biblioteca. 


La biblioteca tuvo un desarrollo por demás notable, gracias en gran medida a lo acertado que fueron los nombramientos de sus bibliotecarios en jefe, dentro de los cuales hay que destacar al primero, Demetrio de Falera, quien tras haber sido tirano en Atenas por 10 años, fue invitado por el primer Tolomeo para dirigir la naciente biblioteca, labor que realizó hasta su muerte. 


Las políticas que rigieron fueron en gran parte su obra, y dentro de éstas hay que destacar el esfuerzo por obtener materiales de todas partes del mundo conocido.  Es célebre el hecho de que barco que atracaba en el puerto de Alejandría, era revisado y aquel rollo o papiro que se encontrase, era retenido temporalmente para ser copiado. Se consiguieron materiales babilonios, egipcios, griegos y latinos entre otros muchos. Un esfuerzo sobresaliente que se recuerda, fue la traducción del Antiguo Testamento al griego para tener copias del mismo en el idioma, de la ciudad. 


La antigua Biblioteca de Alejandría creció de tal forma, que llegó a tener, al menos eso afirma la tradición, 700,000 rollos de papiro, cubriendo la gran mayoría de la producción escrita de la antigüedad.  Tuvo dos edificios, uno en el Bruchium y otro en el Serapeum. Cabe destacar que fue una biblioteca con catálogo y que abrió sus puertas a todo aquel estudioso que tuviera interés o inclinación por utilizarla. Otros bibliotecarios famosos fueron Calimaco, Zenódoto, Eratóstenes, Apolonio, Aristófanes y Aristarco entre otros muchos más hombres de ciencia y letras notables de la antigüedad. 


Durante los cerca de 1000 años de existencia de la Biblioteca de Alejandría, desde aproximadamente el año 306 a. C. hasta el 641 d. C. sufrió muchos percances, entre los que se mencionan el fuego del año 47 a. C., durante la estadía de Julio César en Alejandría, la quema de los libros de alquimia ordenada por el emperador Diocleciano, la destrucción del Serapeum por una turba de cristianos bajo el mando del patriarca Teofilo, en el año 391 d.  C. Y finalmente la destrucción definitiva del edificio del Bruchium, tras la toma de la ciudad por los Arabes bajo Amrou.  Según se dice, el califa Omar dio la orden para que durante 6 meses ardieran los 4,000 baños, entre públicos y privados que tenía la ciudad, con todos los rollos de la biblioteca, con aquella frase de que "si están a favor del Corán están de más, y si están en contra son perniciosos". 


Si bien hay quienes cuestionan, como lo hace Gibbon en "La decadencia y caída del imperio romano", que así haya sucedido al final, pues la historia de los baños y la frase del Califa, la da un autor que escribió 600 años después de los hechos referidos, lo cierto es que la biblioteca fue finalmente destruida. 


Algunos de sus materiales se habían dispersado y copiado, gracias a lo cual si bien mucho se perdió un conjunto de materiales valiosos se conservaron.  Algunas copias lo fueron a través de las bibliotecas de los conventos y monasterios cristianos que surgieron desde el siglo V, otros en traducciones árabes que hasta el día de hoy se siguen descubriendo y otros finalmente a través de Bizancio que los conservó y atesoró durante otros 800 años, hasta que en el renacimiento se revivió notablemente el estudio, imitación y difusión de los materiales clásicos. 


Independientemente de estos materiales, la biblioteca fue un estímulo para el florecimiento de la cultura en la antigüedad.  Es muy difícil poder estimar que tanto debieron a ella los innumerables estudiosos que la aprovecharon en las múltiples creaciones literarias y científicas de los griegos y romanos que forjaron la civilización occidental.  Lo cierto es que 1000 años de esfuerzos por preservar y difundir el conocimiento no pasaron ni pueden pasar desapercibidos. 


Alejandría fue perdiendo su preeminencia como ciudad comercial y cultural durante la edad media, en donde su decadencia fue por demás notable.  Continuaría ésta hasta la era moderna y así por ejemplo del medio millón de habitantes de los primeros siglos de la era Cristiana, a principios del siglo XIX solamente había 7,000 habitantes en la misma, la mayoría viviendo en chozas miserables.  Más adelante, sin embargo empieza un lento reflorecimiento de la ciudad, la cual viene ahora a reafirmarse con el proyecto de la "Nueva Biblioteca de Alejandría". 

La nueva biblioteca de Alejandría 


Desde 1974, la Universidad de Alejandría ha realizado esfuerzos para que se adoptara el proyecto de revivir la antigua biblioteca. Estos esfuerzos fueron apoyados por los Ministerios de Educación Superior y Relaciones Exteriores de Egipto y finalmente por la Delegación permanente de Egipto ante la UNESCO., todo lo cual culmina en 1988 con el proyecto formal patrocinado por el gobierno Egipcio, la U.N.E.S.C.O. y el U.N.D.P. (Programa de Desarrollo de las Naciones Unidas). Así, se ha lanzado un llamado para que instituciones y personas de todas partes del mundo apoyen este excepcional proyecto, a fin de cubrir los costos tanto del edificio como de las colecciones que contendrá. 

Objetivos


Los objetivos específicos del proyecto son: 

· Lograr que Alejandría tenga la gloria que tuvo en tiempos antiguos, gracias a su biblioteca. 

· Crear una institución que sea famosa en la región por la calidad de sus servicios y la riqueza de sus acervos. 

· Complementar las bibliotecas de investigación existentes en la región. 


La biblioteca será una biblioteca de investigación pública, abierta a cualquiera que necesite algunas de las facilidades o recursos que poseerá.  Tendrá un catálogo computarizado que estará disponible no sólo en la biblioteca, sino en otras universidades de la región, siendo el centro de una red bibliográfica que cubrirá todas las fuentes documentales locales. Se pretende que el manejo de la biblioteca esté en su totalidad automatizado.  Habrá secciones especiales con equipo moderno para proyectar películas y transparencias, para imprimir y copiar materiales utilizando microformatos, casettes, videocasettes, videodiscos, discos compactos y demás. Para garantizar un adecuado funcionamiento de la misma, contando con personal eficiente y altamente calificado, se tendrá en el mismo edificio una Escuela Internacional de Estudios de Información. 

Organización 


La biblioteca tendrá seis departamentos además del Centro de Conferencias y de la Escuela Internacional de Estudios de Información, los cuales se pueden apreciar en el organigrama respectivo. Cuando la biblioteca empiece a funcionar, lo cual se espera sea en 1995, tendrá un volumen inicial de 200,000 títulos los cuales se espera alcancen rápidamente la cifra de 4,500,000 volúmenes, para lo cual tendrá un área de 60,000 m2 un personal calculado en 530 personas y posibilidades de atender en todo momento a 2,500 usuarios. 

Organización detallada


A continuación se da una tabla detallada de los acervos, personas y áreas de las diferentes secciones de la biblioteca.

	Unidad
	Colección
	Usuarios
	Personal
	Área de trabajo

	Depto. de Actividades Culturales
	*20,000 v.
	*380
	34
	2,700 m2

	Depto. Colecciones de Libros
	3'880,000 v.
	1,800
	93
	28,500 m2

	y Revistas
	260,00 r.
	 
	 
	 

	Depto. Colecciones Especiales
	150,000 v.
	250
	48
	4,200 m2

	 
	40,000 r.
	 
	 
	 

	
	20,000 p.
	 
	 
	 

	
	1,000,000 e.
	 
	 
	 

	
	50,000 m.
	 
	 
	 

	Depto. Servicios Administrativos
	 
	 
	52
	800 m2

	Depto. Servicios Técnicos
	*5,000 v.
	 
	142
	2,000 m2

	Depto. Servicio Apoyo Operativo
	 
	 
	129
	8,000 m2

	Esc. Intern. Estudios de Información
	 
	 
	32
	2,400 m2

	Centro de Conf. y Serv. Aux.
	 
	 
	 
	1,800 m2

	Total
	4'030,000 v.
	2,050
	530
	50,400 m2

	v  = volumen 

r = revista
p = partitura musical
m = mapas
e = doc. especiales
	300,000 r.
	 
	 
	 

	
	20,000 p.
	 
	 
	 

	
	50,000 m.
	 
	 
	 

	
	1'000,000 e.
	 
	 
	 

	
	*25,000 v.
	*380
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Ubicación 


Específicamente estará ubicada en terrenos cercanos a la Universidad. Se han definido y elaborado diagrama de flujos de información para cada departamento y unidad de la biblioteca y los detalles de los mismos se han distribuido, gracias a la UNESCO,  a muchos grupos e instituciones interesadas en el mundo. Ciertamente es un proyecto en plena marcha. 

Acervos 


Dentro de sus acervos hay que destacar el hecho de que en esta nueva biblioteca estarán muchos manuscritos árabes, actualmente dispersos en mezquitas, archivos y colecciones de la región.  También habrá un gran número de obras modernas. Se planean varias secciones en cada departamento, dentro de las cuales podemos destacar: 

· Departamento de Actividades Culturales. 

· Museo de caligrafía 

· Museo de historia de la ciencia 

· Biblioteca para jóvenes 

· Sala de conferencias, exhibición, 

· Departamento de Libros y Revistas 

· Referencia 

· Geografía, arqueología e historia 

· Historia de las artes 

· Lenguajes y literatura 

· Ciencia y tecnología 

· Departamento de Colecciones Especiales 

· Medios electrónicos y audiovisuales 

· Manuscritos y libros raros 

· Mapas geográficos y geológicos 

· Música 


En general ésta nueva biblioteca será un centro que estimule un desarrollo cultural de alto nivel, lo cual la acerca más al papel que la antigua biblioteca tuvo. 

Comentarios 


El tener una biblioteca que concentrase el saber del mundo en la forma en que la antigua biblioteca de Alejandría lo hizo, es ciertamente muy difícil en la actualidad. Se necesitaría una biblioteca con más de 50 millones de títulos únicamente en lo que a libros se refiere. Hay actualmente muchas grandes bibliotecas en varios países, con historias y valores propios.  Esto finalmente habla de la mayor dispersión del saber y de los varios focos de desarrollo científico, artístico y técnico que hay en la actualidad. La nueva Biblioteca de Alejandría, sin embargo, permitir que esa región del mundo vuelva a ser un foco de desarrollo intelectual importante, si no el más importante si al menos mucho más de lo que es actualmente. Al hablar de la Biblioteca de Alejandría hay que recordar que si bien se tuvieron muchos percances en su historia, guerras, incendios y saqueos, estos aún existen y son una amenaza real.  Un ejemplo reciente lo es la biblioteca pública de los Ángeles. Sin embargo, al contemplar los hechos recordamos que si la antigua biblioteca desapareció en el siglo VII, d. de C., 300 años antes historiadores de la época refieren como muchos anaqueles o nichos ya no contenían los rollos o papiros de antaño; como se habían descuidado las colecciones así como la adquisición de nuevos materiales. Finalmente una biblioteca es un reflejo de su época y del espíritu que la mueva. La antigua biblioteca murió realmente cuando el espíritu que la infundía se apagó. La nueva Biblioteca de Alejandría puede llegar a ser un centro de conservación y desarrollo intelectual por muchos siglos o no serio nunca. Independientemente de apoyos materiales y políticos, es necesario que haya efectivamente personas, estudiantes e investigadores que la utilicen. Sólo gracias a este interés al espíritu de los usuarios, de los bibliotecarios y especialistas en información es como ésta nueva Biblioteca de Alejandría, al igual que cualquiera de sus hermanas bibliotecas del resto del mundo, existirán y florecerán como verdaderos templos del saber y del espíritu. 

Bibliografía 

Clavel, Jean Pierre; Meissner Jan. Bibliotheca Alexandrina. Architectural Brief and Competition Rules. UNESCO, París 1988. 

Gibbon,Edward. Decline. And Fall of the Roman Empire. Everymen’s Library edition, 6 vols. 1978 

Parsons, Edward Alexander. The Alexandrian Library, glory of the Hellenic World. Elsevier Press, 1952 

UNESCO.  Bibliotheca Alexandrina. Organigramme Chart, Fig. 01; Floor Area Required: General Table, Fig. 12; Map. Of the Local District, Fig. 18. UNESCO, París, 1988

Arquitectos: C.Dykers, C.Kapeller, K.Thorsen, J.Bjørnsson, R.Greenwood, O.Gustavsen, P. Josefson, E.Molinar, O.Mo, K.Stensrød, K.Tronstad. 

Visite el proyecto en: http://www.unesco.org/webworld/alexandria_new/
“La biblioteca de Alejandría renace en Internet”. 9.4.2002

http://axxon.com.ar/not/113/c-113InfoBibliotecaAlejandria.htm
(EFE, citado por BEM) Según informa la agencia EFE, La Biblioteca de Alejandría renace en Internet. La nueva Biblioteca de Alejandría presentará en árabe, inglés y francés doscientos mil libros y manuscritos excepcionales en su página de Internet, dentro de la campaña de promoción que iniciará tras su inauguración oficial, este mes de abril. El director de la compañía informática Compaq en Egipto, Tarek Wahba, encargado de supervisar estos servicios, declaró que la Biblioteca, a cuyos fondos han contribuido entidades culturales de todo el mundo, contará con una página de internet "muy desarrollada y de gran memoria para facilitar el acceso de los lectores". La actual Biblioteca de Alejandría, que pretende ser heredera de la creada en la época helénica egipcia por el faraón Tolomeo II Filadelfo, unos 300 años antes de Cristo, dispone de unos cuatro millones de libros, 500.000 cartas, 100.000 manuscritos, 10.000 libros antiguos y numerosos volúmenes en discos compactos.

“La biblioteca electrónica de Alejandría sigue a pesar de las críticas”. The New York Times/La Nación. 5.3.2003

http://axxon.com.ar/not/124/c-124InfoBibAlejandria.htm
Se trata del megaproyecto de recrear la mítica biblioteca en la Internet. Los críticos se preguntan si sus ideales de ilustración pueden mantenerse en un país donde hay censura. Cuenta con un presupuesto de US$ 500.000. La legendaria biblioteca de Alejandría alardeaba que tenía una copia de todo manuscrito conocido en el mundo antiguo. Esta idea instalada en la mayor ciudad portuaria de Egipto desapareció, probablemente en un incendio, hace más de mil años. Pero el sueño de coleccionar todos y cada uno de los libros del mundo ha renacido en un nuevo terreno: la Web. Los directores de la nueva Biblioteca de Alejandría, inaugurada en octubre pasado en la forma de una estructura de vidrio y acero con más de 250.000 libros, han unido sus fuerzas a las de una artista e ingenieros de sistemas estadounidenses. Desarrollaron un ambicioso esfuerzo para poner on line todos los libros del mundo a disposición de cualquiera que cuente con una computadora y una conexión a Internet. Así como la antigua biblioteca albergó a figuras tales como Arquímedes y Euclides, la nueva iniciativa en la Red espera conectar a investigadores y estudiantes de todo el mundo. Por supuesto que muchas bibliotecas ya ofrecen acceso a cientos o incluso miles de libros electrónicos. Pero las ambiciones de la biblioteca de Alejandría parecen sobrepasar las de sus rivales. Sus directores esperan establecer vínculos con los otros archivos digitales importantes y hacer que los libros sean de más fácil acceso que nunca con un nuevo software.  Según sus patrocinadores, el proyecto, llamado el Colectivo de Estudiosos de la Librería de Alejandría, podría revolucionar el aprendizaje en países en desarrollo, donde en muchos casos no existen bibliotecas y el acceso a materiales es dificultoso. La idea enfrenta problemas logísticos, legales y técnicos abrumadores: violación de copyrights, altos costos y la barrera de los diversos idiomas, por nombrar sólo unos pocos.  De hecho, su éxito dependerá de su capacidad de obtener el dinero de fundaciones y establecer vínculos con gobiernos y universidades importantes que puedan ofrecer acceso a sus propios libros y materiales. En este momento el proyecto es financiado principalmente por la biblioteca, que es mantenida, a su vez, por el gobierno egipcio y la Unesco. Su presupuesto operativo anual de alrededor de US$ 500.000 es más que suficiente para iniciar la primera fase de su colección on line, dijo Rhonda Roland Shearer, la artista estadounidense que diseñó el software. Ella también desea obtener donaciones de fundaciones, pero hasta ahora no recibió ninguna, según dijo. Los creadores del proyecto esperan que sus ideales filantrópicos y el acceso al mundo islámico ayudarán a obtener los fondos necesarios. "En momentos en que la gente está preocupada por la violencia y el fundamentalismo, la biblioteca es un símbolo histórico de ecumenismo, tolerancia y racionalidad”, dijo Ismail Serageldin, director de la Biblioteca de Alejandría. Por otro lado, esta iniciativa enfrenta controversias desde que la biblioteca fue concebida, hace tres décadas. Los críticos a menudo han cuestionado su costo y se preguntan si sus ideales de ilustración pueden sobrevivir en un país donde es común la censura; también han preocupado los aportes que hizo Saddam Hussein, de Irak. 

Edición en papel 


Si bien la independencia administrativa de la biblioteca fue sancionada con una ley el año pasado, su colección en papel sigue siendo pequeña y está repleta de ediciones baratas y de descarte, algo que parece ir en contra de su misión. Los creadores de la nueva base de datos esperan dejar atrás estos problemas a través de un mayor acceso a libros y materiales digitales. Al visitar el sitio en la Red, los usuarios del software de Alejandría verán una biblioteca suntuosamente ilustrada, con tarjetas y pilas de libros, que los llevarán a textos on line, de modo similar a los buscadores de la Web. Guardarán sus selecciones digitales en estantes, en una suerte de armario personal, que se conservará en el servidor de la biblioteca en Egipto. El software también incluye coloridos auditorios, aulas y salas con lámparas virtuales donde los investigadores podrán intercambiar información, dar clases o realizar sus trabajos de oficina. Los cuartos y salas de lectura pueden adecuarse a los requerimientos de las universidades que elijan usar el software de la biblioteca de aprendizaje a distancia, dijo Shearer, cuyo Laboratorio de Investigaciones Arte Ciencia —que no tiene fines de lucro— administrará el colectivo junto con la biblioteca. Hasta ahora poca gente ha probado el software. Richard Foley, decano de la Universidad de Nueva York que lo utilizó, dijo que es más sofisticado y más fácil de usar que Blackboard (pizarrón), una herramienta de software muy utilizada para publicar material académico. "La cosa no es sólo brindar información, sino hacerla usable e interactiva. Es un enfoque mucho menos pasivo del almacenado, la búsqueda y la transmisión de información”, dijo Foley. La biblioteca sólo ha escaneado unas 100.000 páginas de material propio, en su mayor parte textos árabes medievales. Pero se ha embarcado en un plan de digitalizar miles de libros a lo largo de los próximos años. 

Incendio sin pérdidas de valor 


La biblioteca de Alejandría sufrió anteayer un incendio, pero las llamas fueron controladas y no hubo heridos de gravedad. El fuego afectó un área administrativa donde no hay libros de valor, informaron fuentes de la institución. Unas 40 personas fueron trasladadas a un hospital por inhalación de humo. Justamente, el fuego contribuyó a la pérdida de la original biblioteca de Alejandría, uno de los grandes centros de estudios del mundo, fundada en el 332 a.C.

“Cultura. Documental sobre la Biblioteca de Alejandría en MIPA04”. 29.10.2004

http://www.noruega.es/culture/architecture/mipa.htm
Del 8 al 12 de noviembre tendrá lugar, en Madrid, la Muestra Internacional de Documentales de Televisión de Arquitectura (MIPA04), un festival en el que se proyectarán documentales sobre arquitectura producidos internacionalmente. Entre los numerosos documentales que conforman el programa de la muestra, se proyectará "Construyendo un mito" sobre la Biblioteca de Alejandría diseñada por el prestigioso estudio de arquitectos noruego Snøhetta que recientemente ha sido seleccionado para diseñar el Museo de la Zona Cero de Manhattan. El documental "Construyendo un mito", dirigido por Sven-Erik Helgesen y producido por NRK/Televisión Noruega, se exhibirá el miércoles 10 de noviembre a las 20.30 horas.

Ficha técnica de "Construyendo un mito"

Arquitecto: Snøhetta Studio

Obra: La Biblioteca de Alejandría

Productora: NRK Televisión Noruega

Director: Sven-Erik Helgesen

Año de producción: 2002

Duración: 30’

País: Noruega


Al reconstruir la antigua e inimitable Biblioteca de Alejandría con un diseño arquitectónico ultramoderno, el pueblo egipcio ha resucitado la octava maravilla del mundo. Esta es la historia de un impresionante proyecto de construcción, desde el concurso de arquitectura hasta el día de la inauguración, el 1 de octubre del año 2001. La inauguración oficial tuvo lugar del 23 al 25 de abril de 2002. Fue la firma de arquitectos noruega Snøhetta quien ganó la comisión, tras competir con muchos de los arquitectos más destacados del mundo. La biblioteca se concibió como un símbolo que representase al sol, haciendo referencia al antiguo dios del sol y a la forma en que el astro describe el concepto del tiempo mientras atraviesa el cielo con su movimiento; su estilo está a mitad de camino entre el papiro e Internet, entre los tiempos antiguos y el ciberespacio. Así que al gran tejado inclinado se le ha dado una estructura que nos recuerda a los primeros microchips, al tiempo que en su gruesa y circular pared exterior se han grabado los jeroglíficos y caracteres rúnicos más antiguos del mundo. Se intentó que el tamaño del edificio hiciese pensar en las pirámides. En la mítica biblioteca de Alejandría se albergaron unos 700.000 textos. Comparando, en Europa había alrededor de 50.000 manuscritos cuando se inventó la imprenta 1.500 años después. La biblioteca fue el cerebro del mundo helenístico. La nueva biblioteca está pensada como un universo electrónico. Con el tiempo, 4 millones de volúmenes serán accesibles a través de Internet desde la biblioteca, y así como en la antigüedad, esta nueva biblioteca de Alejandría será el nuevo cerebro del mundo moderno.

“Afirmación de Arqueólogos Polacos y Egipcios. Hallan restos de la antigua biblioteca de Alejandría”. La Nación (Buenos Aires). Viernes 14 de Mayo de 2004

http://www.clarin.com/diario/2004/05/14/sociedad/s-03815.htm
EL CAIRO. DPA. Un equipo de arqueólogos polacos y egipcios descubrió en la costa egipcia del Mediterráneo restos de lo que posiblemente fue la Biblioteca de Alejandría. Así lo anunció el director de la oficina de arqueología egipcia, Zahi Hawwas, en una conferencia ofrecida en la noche del miércoles pasado en la Universidad de California. Los arqueólogos hallaron las ruinas de 13 auditorios en el nordeste de la antigua ciudad de Alejandría. En El Cairo, fuentes arqueológicas confirmaron la noticia, pero por el momento no quisieron revelar detalles dado que está previsto realizar en los próximos días un anuncio oficial del hallazgo. Un empleado de la oficina de arqueología informó que además de las 13 salas rectangulares, en las que aún se pueden reconocer los asientos de los maestros, los estudiantes —según las evidencias halladas— también utilizaban para las clases un anfiteatro. Hasta ahora no se habían encontrado rastros arqueológicos de la Biblioteca de Alejandría, fundada por Ptolomeo I (305-283 antes de Cristo) y que en su momento albergaba la mayor colección de escritos del mundo. Aparentemente, la biblioteca fue destruida por un gran incendio intencional. Hace dos años fue inaugurada la nueva Biblioteca de Alejandría, con la intención de continuar la tradición de la destruida y ser un centro moderno del conocimiento y el intercambio cultural.

“La Gran Biblioteca de Alejandría”. BBC (London). 3.10.2001

http://news.bbc.co.uk/hi/spanish/misc/newsid_1577000/1577236.stm
La biblioteca será el nuevo faro cultural de Alejandría.


Cuentan que, de las siete maravillas del mundo antiguo, sólo una fue diseñada por razones prácticas, el faro de Alejandría, cuyos destellos se podían ver desde más de 50 kilómetros de la costa. La ciudad fue fundada por Alejandro Magno en el año 332 a.C. Los cálculos para la estructura del faro, el edificio más alto del planeta en su tiempo, se hicieron dentro de otra joya de la ciudad fundada por Alejandro Magno y cuya luz llegaba incluso más lejos: la Gran Biblioteca de Alejandría. La biblioteca desapareció hace cerca de dos mil años, a causa de un gran incendio -según algunas teorías- pero ahora, como la mítica ave del desierto árabe, ha resurgido de las cenizas de la historia. 

Legado universal 


Susan Mubarak, esposa del presidente de Egipto y una de las signatarias de la Declaración de Aswán para el Renacimiento de la Antigua Biblioteca de Alejandría, adoptada en febrero de 1990, presidió su preapertura. La institución estará abierta a quien necesite utilizar sus recursos. La nueva biblioteca, construida a un costo de US$230 millones, permanecerá abierta durante seis semanas para probar sus computadoras y sus instalaciones audiovisuales y de conferencia, en preparación para la inauguración oficial, que tendrá lugar el próximo 23 de abril, en ocasión del Día Internacional del Libro de las Naciones Unidas. "La Bibliotheca Alexandrina servirá de testimonio a un momento decisivo en la historia del pensamiento humano: el intento de crear un summum del conocimiento, de reunir las escrituras de todos los pueblos [...], una empresa original que, al abarcar la totalidad y diversidad de la experiencia humana, se convirtió en la matriz de un nuevo espíritu de indagación crítica, de la percepción elevada del conocimiento como un proceso de colaboración", plantea la Declaración de Aswán. 

Espíritu de colaboración 


En los siglos en que floreció la Gran Biblioteca, algunos de los más distinguidos investigadores de la antigüedad estuvieron vinculados a ella. Fue en Alejandría donde Euclides desarrolló la geometría, donde Arquímides inventó la bomba de agua y el astrónomo Eratóstenes -bibliotecario en jefe después de Calímaco- calculó el diámetro de la Tierra, más de 15 siglos antes del nacimiento de Copérnico y Galileo.  En la biblioteca también trabajaron Ptolomeo, el gran cartógrafo, Dionisio Thrax, el "padre" de la gramática y el astrónomo Aristarco de Samos, quien calculó la distancia de la Tierra a la Luna y cambió la concepción del Universo, al plantear que nuestro planeta rotaba alrededor del Sol. El espíritu de colaboración de la Gran Biblioteca se evidenció en la traducción del hebreo al griego de lo que se conocería como el Antiguo Testamento, llevada a cabo por 72 rabinos. 

De manuscritos a CD-ROM 


La colección de la antigua biblioteca creció gracias a una estrategia de piratería intelectual que escandalizaría a las grandes casas editoriales y empresas disqueras modernas. Cada barco que pasaba por Alejandría, uno de los más importantes puertos de la antigüedad, era abordado y se incautaba cualquier manuscrito que transportara. Se cree que la biblioteca se quedaba con los originales y hacía llegar copias a sus antiguos dueños, amasando así una colección de más de medio millón de manuscritos. 

La nueva institución, de 36.700 metros cuadrados de superficie y diseñada por el despacho de arquitectura noruego Snohetta, reunirá hasta ocho millones de volúmenes, 50.000 mapas, 100.000 manuscritos, 200.000 discos o cintas de música y unos 50.000 materiales audiovisuales, la mayoría de ellos adquiridos a través de donaciones. La biblioteca, abierta a cualquiera que necesite sus recursos, podrá ser utilizada por 3.500 investigadores y contará con un centro de conferencias de 3.200 asientos, dos museos, un planetario, un instituto de estudios de información y otro de caligrafía. 

Colaboración internacional 


Su catálogo informatizado, desarrollado en colaboración con Francia, será un testimonio más de la sofisticación de la antigua biblioteca, la primera en clasificar su colección. El diseño simboliza el sol egipcio iluminando al mundo y la civilización. Los equipos audiovisuales han sido donados por Japón, el laboratorio para la restauración de manuscritos por Italia y los equipos para el transporte de documentos por Alemania. La colección se enriquecerá con regalos de todas partes del mundo, a raíz de una petición lanzada en 1987 por el ex director general de la UNESCO, Mahtar M´Bow, quien dijo que la biblioteca transformaría la escena cultural del Medio Oriente y los países del Magreb. Así se hará realidad el sueño del historiador Mostafa el-Abbadi, educado en la Universidad de Cambridge, Reino Unido, quien se propuso en 1974 devolver a Alejandría y al mundo la Gran Biblioteca e insistió hasta obtener el apoyo del presidente de la Universidad de Alejandría, el Dr. Lufti Dowidar, del gobierno egipcio y, finalmente, de la UNESCO. A partir de abril de 2002, el nuevo faro cultural de Alejandría estará abierto al público. 

Nueva Bibliotheca Alexandrina

Superficie: 36.700 m²

3500 asientos

4-8 millones de volúmenes

50.000 mapas

100.000 manuscritos

200.000 discos/cintas

50.000 discos/videos 
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� Tomados de la ficha didáctica de la muestra realizada por el Centre Georges Pompidou, tomados de "Carte de l'Afrique, un Continent Dévasté par les Conflits". Questions Internationales. N° 5


� Nacido en 1906 en Joal, Dakar, fallecido el 20 de diciembre de 2001 en Verson (Francia). Hombre de Estado y poeta senegalés, Senghor es miembro de la etnia severa, el catedrático de gramática, primero fue profesor en Francia, luego representante de Senegal a la Asamblea constituyente en 1945. En 1948, Senghor deja el SFIO (Sección francesa de internacional obrero) para fundar el Bloque democrático senegalés y está en la cámara francesa de los diputados, el jefe de los independientes exóticos. Padre de la independencia de Senegal, deseando mantener lazos con la antigua potencia colonial, es en 1960, elegido presidente de la República de su país, y después de la eliminación de su antiguo aliado Mamadou DIA en 1962, ejerce todos los poderes, e instaura un régimen de partido único socialista, enmendado en un sentido más liberal en 1976. Reelegido en 1963, 1968, 1973 y 1978, lo Presiden SENGHOR voluntariamente renuncia a sus funciones a fines del año 1980. Chantre de la negritud, publicó estudios importantes sobre la poesía de África negra y de las colecciones de poemas: cantos de sombra (1945), Hostias (1948) negras, Nocturnas (1961), Elegías mayores (1979). El Presidente Senghor, elegido a la Academia francesa en 1983, publicó un ensayo autobiográfico: Lo que creo.


� Nacido en 1913 a Basse-Pointe (Martinica), escritor y hombre político, es uno de los poetas más grandes contemporáneos de lengua francesa y, en África, el escritor más célebre. Esta celebridad, lo debe tanto a su poesía de la "negritud" como a su combate diario para la liberación definitiva del hombre negro y él diálogo entre las diferentes civilizaciones. En casa de Aimé Cesaire, la obra poética es indisociable del empeño político. Espectador desolado y rebelde de la situación de la Caribea, en particular la Martinica y Guadalupe, viene a París, entra en la Escuela Normal Superior y se agrega a la vida literaria de la época (el surrealismo). Poeta de la negritud, en 1934, funda, con Léon-Gontran Damas y Leopoldo Sédar Senghor, "el Estudiante Negro", vista de nuevo destinada a reagrupar los africanos y el Carïbéens en el inventario de sus riquezas culturales pasadas y en la lucha contra el colonialismo político e intelectual. En 1938, él mismo redacta el " Cuaderno de una vuelta en el país natal " antes de volver a la Martinica en 1939. Publica la revista "Trópicos", escribe "Soleil coupé" en 1948, " Cuerpo perdido " en 1949, políticamente militando. Delegado por la Martinica en 1945, no dejó de ser reelegido hasta 1993.Alcalde de Fort-de-France desde el 1946, fundador del PPM (ido progresista martiniqués), militó mucho la independencia de las colonias francesas de África (Discurso el colonialismo) y la autonomía de la Martinica y de Guadalupe. Para lo que depende del dominio poético, quiere cueste lo que cueste que se acabe la imitación de los europeos y cree una poesía de "exploración" que suba, sin hacer trampas, hasta las fuentes de él mismo y de sus hermanos. Encuentra imágenes, ritmos, palabras que son la verdadera naturaleza de su pueblo y entre las que el lirismo y la violencia no excluyen una colecta universal de felicidad. Después de "Cadastre" (1961), " Una temporada en el Congo " (1967), " Una tempestad " (1969), sus obras completas aparecieron Fort-de-France en 1976. Cesaire intenta recaer a los descendientes de esclavos, el orgullo y el vigor perdidos, no manteniendo la nostalgia de un mundo de "delantera", pero creando una fraternidad nueva, una sociedad moderna. Y cuenta para esto, en buena parte con la potencia de la poesía que (étymologiquement) "hecho" y no se contenta con describir o con evocar. � HYPERLINK "http://www.afcam.org/Espagnol/Doc_illustration/CESAIR/CESAIREAIME.htm" ��http://www.afcam.org/Espagnol/Doc_illustration/CESAIR/CESAIREAIME.htm�


� Les Bouts de bois de Dieu [La parcela de bosque de Dios] de Sembène Ousmane (ed. Presses Pocket, París, 1960), L’Aventure ambiguë [La aventura ambigua] de Cheikh Hamidou Kane (ed. 10/18, París, 1961), Les Soleils des indépendances [Los soles de las independencias] de Ahmadou Kourouma (ed. du Seuil, París, 1969), Une si longue lettre [Una carta tan larga] de Mariama Bâ (Les Nouvelles Éditions africaines, Abidjan, 1979), La Vie et demie [Vida y media] de Sony Labou Tansi (ed. du Seuil, París, 1979), Le Pleurer-rire [El llanto-risa] de Henri Lopes (ed. Présence africaine, París, 1982), Assèze l’Africaine [Assèze la africana] de Calixthe Beyala (ed. Albin Michel, París, 1994), Cahier nomade [Diario nómada] de Abdourahman Waberi (ed. Le Serpent à plumes, París, 1994), Rêves sous le linceul [Sueños bajo la mortaja] de Jean-Luc Raharimanana (ed. Le Serpent à plumes, París, 1998), La Fabrique des cérémonies [La fábrica de ceremonias] de Kossi Effoui (ed. du Seuil, París, 2001), Verre cassé [Vaso roto] de Alain Mabanckou (ed. du Seuil, París, 2005).


� periodista literario y director de la colección "Afriques" en la editorial Actes Sud (Arles).


� � HYPERLINK "http://www.universes-in-universe.de/specials/africa-remix/espanol.htm" ��http://www.universes-in-universe.de/specials/africa-remix/espanol.htm�


� Centre Pompidou, Direction de l'action éducative et des publics, juin 2005. Conception et rédaction: Lucie Touya et Florence Morat.


� HYPERLINK "http://www.centrepompidou.fr/Pompidou/Accueil.nsf/mSearchSimpleResults?ReadForm&Query=africa%20remix&L=3#6" ��http://www.centrepompidou.fr/Pompidou/Accueil.nsf/mSearchSimpleResults?ReadForm&Query=africa%20remix&L=3#6�


� ZUCKERMAN JACOBSON, Heidi. “Un Manifiesto de Cambio Social”. Texto extraído del folleto de la exposición Julie Mehretu/Matrix 211 Manifestation. Berkeley Art Museum, California University, 2004; reeditado en el Catálogo de la 26ª Bienal de San Pablo (p. 154-156), donde la artista participó como invitada. La traducción es nuestra.


� P. 168.


� Universidad Nacional Autónoma de México. Centro de Información Científica y Humanística.
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